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für die finanzielle Unterstützung durch ein Promotionsstipendium sowie 
Herm Professor Dr. Clemens Zintzen, der mir eine Anstellung als wissen- 
schaftliche Hilfskraft ermöglicht hat. Frau Dr. Ursula Rombach und Frau 
Roswitha Simons danke ich für so manches anregende Fachgespräch. 
Schließlich danke ich Frau Professor Gall sowie dem K. G. Saur Verlag für 
die Bereitschaft, meine Arbeit in die “Beiträge zur Altertumskunde” 
aufzunehmen. 


Köln, im Oktober 2003 Gabriele Stein 
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Einleitung 


Forschungsüberblick 


Seit die Ovid-Forschung ihre Kräfte nicht mehr — oder zumindest nicht mehr 
ausschließlich — darauf verwenden muß, gegen die im 19. Jahrhundert 
gesäten Vorurteile anzukämpfen, ist sie gewissermaßen (und das ist durchaus 
nicht pejorativ zu verstehen) ‘ins Kraut geschossen’. Ein Forschungsüber- 
blick' kann daher zwangsläufig -- sofern er nicht Selbstzweck ist — nur in 
einer unvollständigen und willkürlichen Auswahl bestehen. Wer sich ohne 
allzu große Mühe ein Bild von der Vielfalt der in jüngerer Zeit entstandenen 
Beiträge verschaffen will, dem sei die Lektüre der beiden zu Ehren von 
Michael von Albrecht zusammengestellten Bände? empfohlen, die sich nicht 
nur wie ein “Who is Who?” der aktuellen Ovid-Forschung lesen, sondern 
zudem die neueren Strömungen und Ansätze zu einem interessanten und 
bunten Querschnitt vereinen. 


Neben der darin repräsentierten und in ihrer Gesamtheit nahezu 
unüberschaubaren Menge von Publikationen zu detaillierten und speziellen 
Fragestellungen lassen sich zumindest in dem für die vorliegende 
Untersuchung besonders relevanten Teil der Ovid-Literatur einige Haupt- 
strömungen feststellen. Da ist zum einen die 1945 mit der Ovid- 
Monographie von Hermann Fränkel eingeleitete Serie der Gesamtdar- 
stellungen und Einführungen, die, wie der erst im vergangenen Jahr 
erschienene Band von Ulrich Schmitzer beweist, bis heute nicht abgerissen 


' Eine Zusammenstellung der wichtigsten Forschungsüberblicke, Forschungs- 
berichte und Spezialbibliographien zu Ovid findet sich u. a. in: Lothar Spahlinger. Ars 
latet arte sua. Die Poetologie der Metamorphosen Ovids. Stuttgart und Leipzig 1996 
(S. 15, Anm. 1) und Hendrik Müller. Liebesbeziehungen in Ovids Metamorphosen 
und ihr Einfluß auf den Roman des Apuleius. Göttingen und Braunschweig 1998 (S. 
10, Anm. 2). Neuere Forschungsberichte bieten: Sara K. Myers. The Metamorphosis 
of a Poet. Recent Work on Ovid. In: Journal of Roman Studies 89, 1999, S. 190-204 
und Ulrich Schmitzer. Neue Forschungen zu Ovid. In: Gymnasium 109, 2002, Heft 2, 
S. 143-166. 

* Werner Schubert (Hrsg.). Ovid - Werk und Wirkung. Festgabe für Michael von 
Albrecht zum 65. Geburtstag. Frankfurt am Main 1999. 


Forschungsüberblick 7 


st.” Nicht selten folgen die Verfasser solcher Gesamtdarstellungen einem 
Grundgedanken, und dieser Grundgedanke wiederum ist häufig poeto- 
logischer Natur, das heißt, er versucht eine Antwort auf die Frage nach dem 
dichterischen Selbstverständnis Ovids. So deutet etwa Fränkel selbst das 
ovidische Werk und namentlich die Metamorphosen als einen Spiegel der 
augusteischen Zeit, die seiner Einschätzung nach eine Übergangsepoche ist 
und sich im Umbruch befindet: auf dem Weg von einer, der heidnischen, in 
eine andere, die christliche Welt. Und so diskutabel dieser Ansatz vielleicht 
sein mag, so hat doch Fränkel mit seinem Leitmotiv der Identitätsspaltung® 
eine Kategorie geschaffen, die bis heute einen festen Platz in der Ovid- 
Forschung beanspruchen darf. Im Zusammenhang mit dem Ansatz des 
Rollenkonflikts wird darauf noch zurückzukommen sein. 


In den sechziger Jahren war es dann die “Entdeckung des ovidischen 
Humors”, die der poetologischen Diskussion wichtige neue Anregungen 
gegeben und zu Beginn der siebziger Jahre mit Jean-Marc Frecauts “L’esprit 
et l’humour chez Ovide” eine weitere bedeutende Gesamtdarstellung des 
ovidischen Schaffens hervorgebracht hat.° In diesem Zusammenhang sind die 
Arbeiten von Ernst Doblhofer (1960) und Michael von Albrecht’ zu 
erwähnen, die auch die 1919 von Richard Heinze angestoßene Frage nach 
den epischen und elegischen Elementen und der gattungstheoretischen 
Zuordnung der Metamorphosen? neu zu beantworten suchen. Die humorvolle 


ὁ. Hermann Fränkel. Ovid. A Poet between Two Worlds. Berkeley 1945 (dt.: 
Ovid. Ein Dichter zwischen zwei Welten. Darmstadt 1970); Lancelot P. Wilkinson. 
Ovid Recalled. Cambridge 1955; Salvatore d’Elia. Ovidio. Neapel 1959, Heinz 
Wissmüller. Ovid — Einführung in seine Dichtung. Neustadt an der Aisch 1987; 
Siegmar Döpp. Werke Ovids. München 1992; Niklas Holzberg. Ovid — Dichter und 
Werk. München 1997; Ulrich Schmitzer. Ovid. Hildesheim 2001. 

4 Vgl. Emst Doblhofer. Ovidius urbanus. Eine Studie zum Humor in Ovids 
Metamorphosen. In: Philologus 104, 1960, S. 63-91 und 223-235, hier 5. 67. 

° Joachim Latacz. Ovids ‘Metamorphosen’ als Spiel mit der Tradition. In: 
Würzburger Jahrbücher für die Altertumswissenschaft, Neue Folge, 5, 1979, S. 133- 
155, hier 5. 133. 

ὁ Jean-Marc Frecaut. L’esprit et I’humour chez Ovide. Grenoble 1972. 

7 Michael von Albrecht. Ovids Humor und die Einheit der Metamorphosen. In: 
Michael von Albrecht /Ernst Zinn (Hrsg.). Ovid. Darmstadt 21982 (=Wege der 
Forschung Bd. 92), S. 405-437 (ursprünglich erschienen in: Der altsprachliche 
Unterricht VI 2, 1963, S. 47-72). 

® Richard Heinze. Ovids elegische Erzählung. Leipzig 1919; Viktor Pöschl. 
Kephalos und Procris in Ovids Metamorphosen. In: Hermes 87, 1959, S. 328-343; 
Hermann Tränkle. Elegisches in Ovids Metamorphosen. In: Hermes 91, 1963, S. 
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Sicht auf überkommene menschliche wie literarische Verhältnisse wird nun 
als Einheit stiftende Grundhaltung’ und wesentliches Merkmal der ovidischen 
Dichtung aufgefaßt und dient auch zur Erklärung jenes Phänomens, das 
frühere Generationen von Philologen noch als die typisch ovidische 
Frivolität, als bloße Rhetorik oder als Oberflächlichkeit empfunden hatten. 


Diese Neubewertung der “dichterischen Eigenart” Ovids hat ungefähr zur 
selben Zeit auch die ın den dreißiger Jahren von Hans Diller aufgeworfene 
Diskussion um die ‘typisch rhetorischen’ Passagen — Monologe, Reden und 
Entscheidungssituationen — wiederbelebt.'” Zunächst wandte sich Karl 
Büchner (1957) am Beispiel des Monologs der Medea (met. VII 7ff.) gegen 
den von Diller postulierten “Kampf abstrakter Prinzipien”'', kurz darauf sehr 
engagiert Alfonso Ortega (1958); sodann folgten die Dissertationen von 
Elisabeth Hehrlein und Helmut Walter Offermann. In jüngster Zeit wurde die 
Frage schließlich von Ulrike Auhagen wieder aufgegriffen, die sich in ihrer 
Darstellung erneut der Sichtweise von Diller angenähert hat.'” Die Bedeutung 
dieser Arbeiten für den hier vorzulegenden Ansatz liegt auf der Hand. 


1979 hat Joachim Latacz'” den von Doblhofer und von Albrecht 
thematisierten Aspekt des ovidischen Humors als Ausgangspunkt gewählt, 
um sein Denkmodell vom “Spiel mit der Tradition” einerseits für die 
Gattungsdiskussion,'* andererseits aber auch für eine allgemeinere Sicht auf 
die spezifisch ovidische Geisteshaltung fruchtbar zu machen, die er über den 


459-476. 

? Vgl. Latacz (1979), 5. 133. 

!° Hans Diller. Die dichterische Eigenart von Ovids Metamorphosen. In: Michael 
von Albrecht / Ernst Zinn (Hrsg.). Ovid. Darmstadt 1982 (=Wege der Forschung Bd. 
92), S. 322-339 (ursprünglich erschienen in: Humanistisches Gymnasium 45, 1934, S. 
25-37). 

!! Diller (1934/1982), 5. 331. 

12 Karl Büchner. Ovids Metamorphosen. In: Michael von Albrecht /Ernst Zinn 
(Hrsg.). Ovid. Darmstadt ?1982 (=Wege der Forschung Bd. 92), 5. 384-392 
(ursprünglich erschienen in: Humanitas Romana. Heidelberg 1957, S. 220-228); 
Alfonso Ortega. Die Reden in Ovids Metamorphosen. Freiburg i. Br. 1958; Elisabeth 
Hehrlein. Die pathetische Darstellung in Ovids Metamorphosen. Heidelberg 1960; 
Helmut Walter Offermann. Monologe im antiken Epos. München 1968; Ulrike 
Auhagen. Der Monolog bei Ovid. Tübingen 1999. 

138. oben S. 7, Anm. 5. 

14 Tatacz bezeichnet die Metamorphosen als epischen “Kreuzungstyp” (5. 144) 
und begründet daraus das ovidische Selbstverständnis als römischer “Überkallima- 
chos” (S. 145). 
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Begriff des “Undogmatischen” zu definieren versucht.” Mit seiner 
abschließenden Feststellung, daß “Ovid mit seinem großen Spiel die ganze 
pathetische Kulisse einer Tradition des heroischen, nationalen und imperialen 
Weltgefühls ironisch demontiert”'°, eröffnet er den nachfolgenden Forscher- 
generationen nahezu unbegrenzte Möglichkeiten, warnt jedoch gleichzeitig — 
ebenso berechtigt wie vergebens — davor, den undogmatischen Geist Ovids 
nun seinerseits vor diesen oder jenen dogmatischen ‘Karren’ zu spannen.” 


Ungeachtet dieser Warnung hat es in den vergangenen Jahrzehnten immer 
wieder Versuche gegeben, Ovids geistige Unabhängigkeit nicht zuletzt vor 
dem Hintergrund seiner Relegation zu einem Politikum zu machen und sein 
Zerwürfnis mit dem princeps auch aus der dichterischen Konzeption der 
Metamorphosen heraus zu erklären," und so wurde schließlich neben dem 
von Eckard Lefevre geprägten, wohltuend neutralen Begriff des 
“Unaugusteischen”'” immer häufiger das politisch zugespitzte Etikett des 
“ Anti-Augusteischen” verwendet — ein Ansatz, der zwar einerseits geeignet 
ist, den ovidischen Nonkonformismus en detail herauszuarbeiten, anderer- 
seits aber weder dem Individualismus des Dichters noch dem Reichtum der 
augusteischen Geisteswelt ganz gerecht werden kann.” 


Doch nicht nur diese politisierende Diskussion — auch die poetologische 
Forschung hat durch die Kategorie des Humors, des Undogmatischen, 


 Latacz (1979), S. 155. 

16 [ atacz (1979), 5. 155. 

17 “Nichts ist dem Geist Ovids wohl so fremd wie das Verkünden von 
Botschaften.” (S. 147) und: “Ein undogmatischer Geist kann, um Dogmen und Ideo- 
logien zu decouvrieren, nicht selbst dogmatisch werden. Er würde sich selbst negie- 
ren.” (S. 155). 

'® In diesem Zusammenhang sind u. a. folgende Arbeiten zu nennen: Leo C. 
Curran. Transformation and Anti-Augustanism in Ovid’s Metamorphoses. In: 
Arethusa 5, 1972, S. 71-91; Sven Lundström. Ovids Metamorphosen und die Politik 
des Kaisers. Uppsala 1980; Ulrich Schmitzer. Zeitgeschichte in Ovids Metamor- 
phosen. Stuttgart 1990; Alessandro Barchiesi. Il poeta e il principe. Ovidio e il 
discorso augusteo. Bari 1994. 

Vgl. Eckard Lefevre. Die unaugusteischen Züge der augusteischen Literatur. 
In: Gerhard Binder (Hrsg.). Saeculum Augustum II. Darmstadt 1988, δ. 173-196. 
Genaugenommen hat auch Lefevre selbst den Begriff des Anti-Augusteischen 
benutzt, diesen aber nicht auf die Intentionen des Dichters, sondern auf die Rezeption 
der ovidischen Werke durch den princeps bezogen (S. 195). 

2 Zur Problematik vgl. Spahlinger (1996), 5. 23f, Anm. 26 und Gerlinde 
Bretzigheimer. Jupiter Tonans in Ovids Metamorphosen. In: Gymnasium 100, 1993, 
S. 19-74. 
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Unaugusteischen oder Unklassischen”' neue Nahrung erhalten, wobei nicht 
zuletzt das von Vergil vorgeprägte ‘klassische’ augusteische Epos explizit 
oder implizit als Folie dien, um die ovidische Andersartigkeit zu 
bestimmen.”” Das vielleicht nicht unbedingt inhaltlich, in jedem Falle aber 
chronologisch markanteste Beispiel für die poetologische Umorientierung ist 
Brooks Otis, der die “nicht-amatorischen Teile der Metamorphosen”” in der 
ersten Auflage seines Ovid-Buchs” (1966) noch als leicht mißglückte 
Versuche pro-augusteischen Dichtens, in der zweiten Auflage (1970) 
dagegen als in ihrer Intention den übrigen Passagen entsprechende 
Manifestationen einer anti-augusteischen Haltung bewertet.” Allgemein gilt, 
daß die neueren poetologischen Deutungsversuche sich immer weiter von den 
teleologischen Ansätzen, wie sie etwa Fränkel (1945) und Zinn noch 
vertreten haben, entfernen und daß seit der Arbeit von Emst A. Schmidt” 
auch die “strukturanalytische Interpretation in der Tradition von Ludwig und 


2! Vgl. W. R. Johnson. The Problem of the Counter-classical Sensibility and its 
Critics. In: California Studies in Classical Antiquity 3, 1970, S. 123-151. 

22 Explizit etwa bei Reinhold F. Glei. Der interepische poetologische Diskurs: 
Zum Verhältnis von Metamorphosen und Aeneis. In: Hildegard L. C. Tristram 
(Hrsg.). New methods in the research of epic. Tübingen 1998, S. 85-104. Glei 
verweist auf folgende allgemeinere Untersuchungen zum Verhältnis zwischen 
ovidischer und vergilischer Dichtung: Franz Bömer. Ovid und die Sprache Vergils. 
In: Michael von Albrecht / Emst Zinn (Hrsg.). Ovid. Darmstadt ?1982 (=Wege der 
Forschung Bd. 92), S. 173-202 (ursprünglich erschienen in: Gymnasium 66, 1959, S. 
268-287), Rosa Lamacchia. Ovidio interprete di Virgilio. In: Maia 12, 1960, S. 310- 
330; Siegmar Döpp. Virgilischer Einfluß im Werk Ovids. Diss. München 1968; Riggs 
Alden Smith. Allusions of Grandeur: Studies in the Intertextuality of the 
‘Metamorphoses’ and the ‘Aeneid’. Diss. University of Pennsylvanıa 1990. 

23 Schmitzer (1990), 5. 7. 

24 Brooks Otis. Ovid as an Epic Poet. Cambridge "1966 und ?1970. 

25 Zur Bewertung dieses bei Otis noch nicht völlig ausgereiften Begriffs von “anti- 
Augustanism” — der hier bewußt nicht den politischen, sondern den poetologischen 
Ansätzen zugerechnet wird — vgl. Latacz (1979), 5. 147, Anm. 18. 

2° Ernst Zinn. Die Dichter des alten Rom und die Anfänge des Weltgedichts. In: 
Antike und Abendland 5, 1956, S. 7-26. 

27 Ernst A. Schmidt. Ovids poetische Menschenwelt. Die Metamorphosen als 
Metapher und Symphonie. Heidelberg 1991. Schmidt hat in Anlehnung an musika- 
lische Kompositionstechniken herausgestellt, daß die ovidische Konzeption haupt- 
sächlich auf motivischer Verknüpfung beruht. Seine Deutung der Metamorphose als 
Metapher ist jedoch umstritten, vgl. hierzu Spahlinger (1996), 5. 329ff. und Müller 
(1998), S. 18£. 
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Otis””® endgültig der Vergangenheit angehört.” 

In der Auseinandersetzung mit Schmidt und seiner sicherlich unanfecht- 
baren Feststellung, daß der Mensch im Mittelpunkt der ovidischen Verwand- 
lungssagen steht,” gelangt schließlich Spahlinger zu einer neuen Grundle- 
gung der Metamorphosen-Interpretation, die er gewissermaßen auf zwei 
Säulen stellt: die “der traditionellen römischen Wertordnung” einerseits und 
die der menschlichen “Leidenschaften, Affekte, Laster, Tugenden” und 
“seelische(n) Konflikte” andererseits.”' Nach diesem Verständnis wirken sich 
sowohl die überkommenen Werte als auch die Affekte auf “den unmittel- 
baren historischen Weltverlauf””- aus, wobei das Verhältnis von Werten und 
Affekten allerdings nicht hinterfragt wird. 


Diese Hinterfragung herrschender — patriarchalischer — Strukturen neu 
akzentuiert zu haben, ist ein Verdienst, das sicherlich unter anderem den 
gender-studies zugebilligt werden muß, auch wenn die wichtigsten 
Repräsentanten dieser Forschungsrichtung sich gerade in der Bewertung 
Ovids alles andere als einig sind.” So hat etwa Maria Wyke” im 


28 Spahlinger (1996), 5. 329. 

29 Otis (1966/1970), Walther Ludwig. Struktur und Einheit der Metamorphosen 
Ovids. Berlin 1965. Darüber hinaus sind folgende strukturanalytische Arbeiten zu 
nennen: Hans-Bodo Guthmüller. Beobachtungen zum Aufbau der Metamorphosen 
Ovids. Diss. Marburg 1964; Rudolf Rieks. Zum Aufbau von Ovids Metamorphosen. 
In: Würzburger Jahrbücher für die Altertumswissenschaft, Neue Folge 6b, 1980, S. 
85-103; Anna Crabbe. Structure and Content in Ovid’s ‘Metamorphoses’. In: 
Aufstieg und Niedergang der römischen Welt II 31/4, Berlin 1981, S. 2274-2327, 
Alexandra Bartenbach. Motiv- und Erzählstruktur in Ovids Metamorphosen. Das 
Verhältnis von Rahmen und Binnenerzählungen im 5., 10. und 15. Buch von Ovids 
Metamorphosen. Frankfurt am Main und Bern 1990. 

°° Schmidt (1991), S. 12. 

51 Spahlinger (1996), S. 331. 

52 Spahlinger (1996), S. 331. 

? Einen Überblick über die kontrovers geführte Diskussion bietet u. a. Ellen 
Greene. Sexual Politics in Ovid’s Amores: 3.4, 3.8, and 3.12. In: Classical Philology 
89, 1994, S. 344-350. Für die feministische Kritik an den ovidischen Liebesdich- 
tungen und an seiner Darstellung von Gewalt gegenüber Frauen stehen beispiels- 
weise: Leslie Cahoon. Let the Muse Sing on: Poetry, Criticism, Feminism, and the 
Case of Ovid. In: Helios 17, 1990, S. 197-211, Amy Richlin. Hijacking the Palladion. 
In: op. cit., S. 175-185 und Reading Ovid’s Rapes. In: Dies. (Hrsg.). Pornography 
and Representation in Greece and Rome. Oxford 1992, S. 158-179. Eine positivere 
Sicht auf Ovid vertreten u. a. Leo C. Curran. Rape and Rape Victims in the 
Metamorphoses. In: Arethusa 11, 1978, S. 213-241 und Charles Segal. Philomela’s 
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Zusammenhang mit dem alternativen Lebenskonzept der römischen Elegiker 
die traditionelle epische Unterteilung in “the women’s world of spinning and 
weaving inside” und “the men’s world of war outside” noch einmal 
pointiert herausgearbeitet und auf die elegische “Verweigerungshaltung’ 
gegenüber dem Staat und damit den Konflikt von “civic duty and love” 
übertragen. Und Alison Keith” postuliert das Weibliche als Folie der Dar- 
und Infragestellung des Männlichen im ovidischen Epos.” 


Der weibliche Rollenkonflikt 


Die Problematik des weiblichen Rollenkonflikts und auch die damit 
verbundene Frage nach dem Verhältnis von Individuum und Staat war dem 
antiken Publikum durchaus geläufig. Die sophokleische “Antigone” hat mit 
ihrer eigenartigen Kombination von Todessehnsucht und pietas ”” Maßstäbe 


web and the Pleasures of the Text: Reader and Violence in the Metamorphoses of 
Ovid. In: Irene 1. F. de Jong / J. P. Sullivan [Hrsg.]: Modern Critical Theory and Classical 
Literature. Leiden / New York / Köln 1994, S. 257-280), 5. 268. Verallgemeinernd kann 
man sagen, daß die gender-studies in bezug auf Ovid um eine “Ehrenrettung’ bemüht 
sind, was sich darin äußert, daß die betreffenden WissenschaftlerInnen diejenigen 
Passagen, die ihnen Unbehagen verursachen, als Kritik am herrschenden System “of 
traditional male domination over women”, so Greene (1994), S. 344, zu deuten 
versuchen. Ein allgemeinerer, das heißt nicht ovid-spezifischer Überblick über 
“feminist literary criticism” und “gender studies” findet sich beispielsweise bei 
Barbara K. Gold. “But Ariadne was Never There in the First Place”: Finding the 
Female in Roman Poetry. In: N. 5. Rabinowitz / A. Richlin (Hrsg.). Feminist Theory 
and the Classics. New York und London 1993, 5. 75-101. 

%* Maria Wyke. The Elegiac Woman at Rome. In: Proceedings of the Cambridge 
Philological Society 213 (New Series 33), 1987, S. 153-178. 

35 Wyke (1987), S. 158. 

36 Wyke (1987), S. 164. 

37 Alison Keith. Versions of Epic Masculinity in Ovid’s Metamorphoses. In: Philip 
Hardie / Alessandro Barchiesi/Stephen Hinds (Hrsg.). Ovidian transformations. 
Cambridge 1999, S. 214-239 und Engendering Rome: Women in Latin Epic. 
Cambridge 2000. 

38 [aut Keith (1999) verschwimmen die Grenzen des Männlichen und des Weib- 
lichen in den bei Ovid dargestellten transsexuellen und androgynen Figuren wie 
Atalanta, Hermaphroditus und Caeneus (pass.). 

39 Diese beiden Seiten ihrer Motivation sind immer wieder festgestellt worden. So 
spricht Käthe Hamburger (Von Sophokles zu Sartre. Stuttgart / Berlin / Köln / Mainz 
1962) bei Antigone sogar von einem “Primat des Todeswillens” (S. 196), Simone 
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gesetzt, die bis in die heutige Zeit Gültigkeit haben.” Doch der Antigone- 
Mythos ist ein eminent politischer Stoff, und die Figur dieses Mädchens, das 
aus dem Bewußtsein heraus, einer dem Tode geweihten Familie anzugehören, 
selbst in den Tod geht, ist im Laufe der Literaturgeschichte immer wieder zur 
Trägerin der unterschiedlichsten Botschaften gemacht worden.” Die beson- 


Fraisse (Le mythe d’Antigone. Paris 1974) diagnostiziert “le desir de mort” (5. 78); 
und Chol Kyu Yim (Mythological Figures in Ancient Greek and Modern Drama: 
Orestes and Antigone. Diss. Indiana University 1975) sieht seine Interpretation der 
“Antigone’ des französischen Dramatikers Jean Anouilh als ein bewußtes “Sein zum 
Tode” im Sinne Heideggers schon bei Sophokles angelegt (S. 108f.), vgl. Manfred 
Flügge. Jean Anouilhs “Antigone’: Symbolgestalt des französischen Dilemmas 1940- 
1944. Rheinfelden und Berlin 1994. Eine plausible Verschmelzung beider Motive 
bietet m. E. die Deutung von Jean-Pierre Vernant und Pierre Vidal-Naquet (Mythe et 
tragedie en Grece ancienne. Paris 1972), die darauf hinweisen, daß Antigones Liebe 
zu ihrer Familie sich nun, da außer Ismene alle nahen Verwandten umgekommen 
sind, zwangsläufig in der Pflege des Totenkultes und damit in einer starken 
Todeszugewandtheit äußert (S. 90), vgl. Fraisse (1974), S. 77. Die zu große Anhäng- 
lichkeit oder pietas gegenüber den toten Mitgliedern ihrer Familie und gleichzeitig 
das Bewußtsein, daß sich der auf den Labdakiden ruhende Fluch in ihrem eigenen 
Schicksal fortsetzen wird, führt dazu, daß Antigone selbst sich nach dem Totenreich 
sehnt und sich dem Leben verschließt, eine Deutung, die Seren Kierkegaard 
(Entweder-Oder. Erster Teil. Düsseldorf 1956, S. 169) in beklemmender Weise 
umgesetzt hat: seine Antigone ist der Liebe Haimons unzugänglich, weil sie das 
inzestuöse Geheimnis ihres Vaters Ödipus und ihrer Mutter Iokaste in ihrem Herzen 
verschließen muß, vgl. Walter Jens. Mythen der Dichter. München 1993, 5. 64ff. 

“ Es scheint, daß die sophokleische Version des Mythos in ihrer kompromißlosen 
Tragik übermächtig gewesen ist: die euripideische Fassung, in der Antigone überlebt 
und sich “in der Liebe zu Haimon (...) von der auf Polyneikes konzentrierten 
Schwester zur Frau entwickelt” (Christiane Zimmermann. Der Antigone-Mythos in 
der antiken Literatur und Kunst. Tübingen 1993, S. 186), ist verlorengegangen, und 
es ist sicherlich auch kein Zufall, daß Ovid bei all seinem Interesse für die weibliche 
Psyche den Rollenkonflikt der Tochter des Ödipus mit keinem Wort erwähnt: 
Antigone sträubt sich hartnäckig gegen alle Versuche, ihr Schicksal zu mildern und 
menschlicher zu gestalten. Vielleicht läßt sich das, was Fraisse (1974) im 
Schlußkapitel ihrer Untersuchung schreibt, auch auf Ovid anwenden: “Son serieux 
decourage les Ecrivains brillants et agiles.” (5. 164) und: “Le mythe n’est pas fait 
pour ceux qui disent oui ἃ la vie” (5. 165). Im ganzen ovidischen Werk erscheint 
Antigone ein einziges Mal (trist. ΠῚ 3, 67f.), jedoch nicht als ein um eine Entschei- 
dung ringender Mensch, sondern als exemplum, als moralische Instanz und Verkör- 
perung unveräußerlicher Rechte. 

* Man denke nur an Romain Rollands Aufruf zum Frieden “A l’Antigone 
eternelle” (1915), an Walter Hasenclever, der seine “Antigone” (1917) zur messiani- 
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dere Faszination der vor der Zeit Gestorbenen hat die Position der Antigone, 
selbst wenn sie einmal undogmatisch und individualistisch’” gewesen sein 
sollte, zum Dogma erhoben. Antigone hat eine Mission. 


Von den ovidischen Frauengestalten aber hat man nach allem, was bisher 
gesagt worden ist, solches wohl nicht zu erwarten. Dennoch ist das Dilemma 
der Frau, die sich zwischen den Geboten der Staatsraison und denen der 
φιλία ἡ zu entscheiden hat, auch dem römischen Dichter nicht fremd. 
Namentlich das Schicksal der Heroine Hypermestra (her. XIV) ist dem der 
Antigone nicht unähnlich: nachdem sie sich dem von politischen Erwägungen 
diktierten Befehl ihres Vaters widersetzt und das Leben ihres Vetters Lynceus 
geschont hat, muß sie nun damit rechnen, für ihre Menschlichkeit und 
Zivilcourage mit dem Tode bestraft zu werden. In dieser Situation schreibt 
sie dem von ihr Geretteten einen Brief.” Und doch käme wohl niemand auf 


schen Verkünderin der Menschenliebe macht, an Jean Anouilhs “Antigone” (1944), 
die, trotz der in diesem Zusammenhang durchaus problematischen Aussage, immer 
wieder auf die Kollaboration des französischen Vichy-Regimes bezogen wird, an Bert 
Brechts “Antigonemodell 1948” oder an Rolf Hochhuths Novelle “Die Berliner 
Antigone” (1963). Auch Fraisse (1974) weist darauf hin, daß Antigone zur Trägerin 
aller nur denkbaren politischen Botschaften gemacht worden ist und wird (5. 162). 

2 Die auf Antigones Individualismus zielenden Interpretationen, wie sie 
beispielsweise Gustav Adolf Seeck (Die griechische Tragödie. In: Emst Vogt. 
Griechische Literatur. Wiesbaden 1981, 5. 159f.) und Hermann Rohdich (Antigone. 
Beitrag zu einer Theorie des sophokleischen Helden. Heidelberg 1980, S. 230ff.) — 
im Grunde noch in Anlehnung an Hegels Interpretation von der “Antinomie zweier 
gleichberechtigter Prinzipien” (zitiert nach: Norbert Zink. Sophokles: Antigone. 
Frankfurt am Main 1990 - bieten, sind m. E. verfehlt: Antigone dient übergeordne- 
ten, überindividuellen Geboten, die sich, wie nicht zuletzt die Position des Teiresias 
und das Scheitern Kreons deutlich machen, auch auf den Bereich des Staates 
erstrecken: ein Staat, der die Gebote der Religiosität und des Totenkults nicht achtet, 
wird früher oder später an etwas zugrunde gehen, was man zwar sehr wohl als 
zutiefst menschlich, aber wohl kaum als individualistisch bezeichnen kann, vgl. auch 
Achim Geisenhanslüke. Sophokles, Antigone: Interpretation. München 1999, S. 16. 
54. Auch Ovid macht in seiner kurzen Erwähnung der Antigone deutlich, daß der 
Staat kein Recht hat, einem Verstorbenen ein würdiges Begräbnis zu verweigern: non 
vetat hoc quisquam (trıst. III 3, 67). 

® Zur φιλία Antigones vgl. u. a. Zimmermann (1993), 5. 318ff. 

# In diesem Zusammenhang ist es vielleicht nicht uninteressant, daß sowohl die 
Antigone bei Anouilh als auch die Anne bei Hochhuth Haimon bzw. Bodo aus dem 
Kerker einen Brief schreiben, wobei der Vergleich im Hinblick auf die ovidischen 
Heroides sehr erhellend ist, denn Anne und Antigone unterdrücken Dinge, die sie 
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den Gedanken, die ovidische Hypermestra oder irgendeine andere der Briefe 
schreibenden Heroinen zu Bannerträgerinnen der Menschlichkeit zu machen 
— dazu fehlt ihnen die tragische Größe.” Unter den Händen Ovids, der mit 
den Heroides nach eigener Aussage eine neue literarische Gattung geschaffen 
hat,“ werden die großen Frauen des Mythos zu elegischen Liebenden,” 
womit zwar der für die römische Elegie charakteristische “Tausch der 
Geschlechterrollen”* wieder aufgehoben, die Unkonventionalität der Gat- 
tung jedoch womöglich noch gesteigert wird.” Bis zuletzt hoffen diese 
Heroinen, das gemeinsame Liebesglück retten zu können, sie klammern sich 
an jeden Strohhalm, ziehen jedes denkbare Argument heran, bitten und 
betteln, erniedrigen sich und versuchen, die von ihnen geliebten Abenteurer 
zur Rückkehr oder zum Dableiben zu bewegen. Sie weigern sich, zu der 
heldenmütigen Größe ihrer ‘viri’ emporzusteigen, ja sie weigern sich, diese 
Größe überhaupt als solche zu akzeptieren. Mit dem von den Elegikern her 
bekannten Ausschließlichkeitsanspruch” verfechten die Heroinen ihre 
Normen, ihr “weibliches’ Wertesystem — das nichts Dogmatisches an sich 
hat, sondern sich je unterschiedlich über den individuellen Anspruch auf 
Glück definiert -, und von dieser Warte aus beurteilen sie auch die epischen’' 


gerne schreiben würden, die eine zugunsten einer heroisierten Selbstdarstellung, die 
ihrem Verlobten Kraft und Trost spenden soll, die andere, weil sie ihr Innerstes vor 
der Nachwelt nicht bloßlegen will. Wie die Heroides bestehen also auch diese Briefe 
aus Geschriebenem und Nicht-Geschriebenem, vgl. u. 5. 28, Anm. 88 und S. 48 mit 
Anm. 158. 

® Frecaut (1972) spricht sehr treffend von “le refus du tragique chez l’heroine” 
(S. 164). 

“ Diesen Anspruch erhebt Ovid in ars am. III 346. Zur Gattung der Heroides vgl. 
Peter Steinmetz. Die literarische Form der Epistulae Heroidum Ovids. In: 
Gymnasium 94, 1987, S. 128-145. 

# Dies wird in der folgenden Modellinterpretation des 14. Heroinenbriefes auch 
für Hypermestra nachgewiesen werden, wenngleich sie ihren eigenen Worten zufolge 
aus pietas gehandelt hat. 

48 Friedrich Spoth. Ovids Heroides als Elegien. München 1992, S. 61, Anm. 8. 

49 Vgl. ibid., 5. 606; zur Umsetzung des elegischen Lebenskonzepts in den 
Heroides vgl. u. S. 51, Anm. 164. 

Ὁ Erich Burck (Vom Menschenbild in der römischen Literatur. Heidelberg 1966) 
betrachtet die “Ausschließlichkeit des neuen Lebensideals” und “das Bekenntnis zu 
seiner dauernden Verbindlichkeit” als konstituierend für die elegische Lebensform (δ. 
194). ᾿ 

Ἴ Ovid selbst bringt die stofflichen Gattungsgrenzen zwischen Elegie und Epos, 
die er in den Metamorphosen überwunden hat, auf den Punkt: Callimachi numeris 
non est ducendus Achilles /Cydippe non est, oris, Homere, tui (rem. 381f.). Wenn 
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Zielsetzungen ihrer Helden. Die bekannten Mythen erscheinen in elegischer 
Brechung,” und so manchen tapferen Heros sieht man plötzlich in einem 
ganz anderen Licht. Mit anderen Worten: bei Vergil hat der Leser von der 
selbstlosen pietas des augusteischen “Musterhelden’ Aeneas erfahren, der auf 
die Liebe seines Lebens verzichtet hat, um in göttlichem Auftrag den 
römischen Staat zu gründen — und bei Ovid erfährt er nun, was Dido von der 
ganzen Sache hält (her. VID. 


Diese Polarität von Privatsphäre und Öffentlichkeit kommt nicht von 
ungefähr, sondern läßt sich — ebenso wie das Phänomen der römischen 
Liebeselegie und die sich immer. mehr vom realen Leben entfernenden 
Themen der Redeübungen in den Rhetorenschulen° -- aus der veränderten 
politischen Situation erklären. Mit der Errichtung des Prinzipats sind die 
wichtigsten Befugnisse faktisch an Augustus und seine engsten Mitarbeiter 
übergegangen, und diejenigen Organe, die in der Republik mit der poli- 
tischen Entscheidungsfindung betraut waren, widmen sich nunmehr rein 
administrativen Aufgaben. Damit verliert das öffentliche Engagement des 
Bürgers seine existentielle Bedeutung und seinen Realitätsbezug — und der 
Bürger selbst verliert das Interesse an der Politik und widmet sich vermehrt 
den Bereichen von Wirtschaft und Kultur. Was bei Neoterikern und 
Elegikern nur eine kleine Schicht betraf, wird nun zum Merkmal einer ganzen 
Gesellschaft. Der Römer identifiziert sich nicht mehr mit seinem Staat, und 


die Strukturen und Rollen, denen die ovidischen Heroinen sich zu entziehen suchen, 
im folgenden zuweilen unter dem Begriff des Epischen subsumiert werden, ist mit 
diesem Begriff all das gemeint, was durch seinen öffentlichen Charakter der 
individuellen Lebensgestaltung im Wege steht. Dabei ist die Tatsache, daß auch die 
Individualität ein epischer Stoff sein kann - man denke etwa an den Zorn des Achill - 
kein Gegenargument, denn dieser Zorn war nur durch seine unmittelbaren 
Auswirkungen auf den Verlauf des troianischen Krieges für das homerische Epos von 
Interesse. Ein weitab vom Kriegsgeschehen - vielleicht noch in Frauenkleidern am 
Hof des Lykomedes auf der Insel Skyros — schmollender Achill wäre in der Ilias wohl 
kaum besungen worden. Dennoch sind für Ovid zweifellos die Aeneis und die in ihr 
vertretenen — altrömischen — Werte das wichtigste epische Bezugssystem. 

52 Vgl. Spoth (1992), 5. 140; Gianpiero Rosati. Publio Ovidio Nasone - Lettere di 
eroine. Milano 1989, S. 33f. — das Frappierende an den “Heroides’ ist ja gerade, daß 
diese Welt der bekannten Mythen, der sie nach bisherigem Verständnis unzweifelhaft 
angehörten, ihnen nun als fremd gegenübertritt, daß die Frauen sich nicht mehr als 
konstitutiven Bestandteil dieser Welt begreifen. 

53 Die Redekunst der augusteischen Zeit ist überwiegend literarisch geprägt und 
hat ihre forensische Funktion praktisch vollständig verloren, vgl. d’Elia (1959), S. 43- 
76. 
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die öffentlichen Verpflichtungen werden nicht mehr als selbstverständlicher 
Teil der eigenen Identität, sondern mehr und mehr als Rolle empfunden -- 
eine Rolle, die man spielen, die man aber auch ebensogut anderen überlassen 
kann. Und auch die mit der politischen Identität des Republik-Römers un- 
trennbar verknüpften altrömischen Tugenden — die Augustus so gerne am 
Leben erhalten möchte - werden zunehmend hinterfragt.” 


So gesehen ergibt sich das Thema der vorliegenden Untersuchung — der 
weibliche Rollenkonflikt bei Ovid — nicht nur logisch, sondern geradezu 
zwangsläufig sowohl aus der sozialen, politischen und kulturellen Situation 
der augusteischen Zeit als auch aus den Erkenntnissen und Folgerungen der 
neueren Ovid-Forschung: 


- das Verhältnis zwischen Individuum und Staat hat eine Umdeutung 
erfahren: der Römer empfindet den Staat nicht mehr als “Über-Ich’, 
sondern als ein ‘Du’, ein Gegenüber, dem er sich zuweilen auch zu 
entziehen versucht. An ebendiesem Punkt aber entsteht der Konflikt des 
Individuums mit den an seine Rolle geknüpften Erwartungen der Gesell- 
schaft. Die Loyalität gegenüber dem Staat — die pietas — ist nicht mehr 
selbstverständlich; 


- diese Umdeutung bleibt auch in der Literatur nicht ohne Folgen: aus der 
Elegie, dem alternativen Lebenskonzept einer Minderheit, werden die 
Heroides, in denen mythische Frauen nicht etwa heroische Botschaften 
verkünden, sondern einzig und allein ihr persönliches Recht auf ein 
kleines, privates Glück einklagen. Die Werte des epischen Helden — die 
im Grunde seit der Aeneis mit den altrömischen Tugenden identisch sind 
— werden massiv in Frage gestellt, und die Position der Frau wird zum 
außerhalb des Systems gelegenen Punkt, von dem aus Ovid die 
“Männerwelt’ aus den Angeln hebt. Damit hat Ovid die Frau als Trägerin 
des Konflikts zwischen individuell-privater Lebensgestaltung und den 
Werten und Erwartungen der Gesellschaft entdeckt;” 


54 Auch dies ist m. E. — damit schließt sich der Kreis — ein Aspekt der von Fränkel 
thematisierten Identitätsspaltung, die aber nicht zwischen der christlichen und der 
heidnischen, sondern zwischen der privaten und der politischen Welt angesiedelt 
werden muß. 

°% Die Beschränkung auf weibliche Gestalten ist keine programmatische Aussage, 
sondern von Ovid selbst vorgegeben: männliche Rollenkonflikte werden in seiner 
Dichtung allenfalls am Rande erwähnt (Agamemnon: met. XII 29£., Orest: trist. IV 
69) und niemals in einer vergleichbaren Ausführlichkeit gestaltet. Der einzige 
Konflikt einer männlichen Person findet sich in dem in Anlehnung an Catull 
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- δὺς diesen beiden Befunden — der politischen Realität und ihrer litera- 
rischen Umsetzung - ergibt sich die Notwendigkeit, in der Ovid- 
Interpretation über den Ansatz der gender-Forschung hinauszugehen und 
den weiblichen Rollenkonflikt nicht nur unter dem Aspekt des Antago- 
nismus von Mann und Frau, sondern im Hinblick auf die Polarität von 
Individuum und Gesellschaft zu untersuchen; 


- dieser besondere Blickwinkel stellt dabei gleichzeitig auch eine Ver- 
tiefung des ‘politischen’ Ansatzes dar, denn nun stehen nicht mehr der 
Unernst und die Respektlosigkeit der ovidischen Darstellungsweise im 
Vordergrund — die den princeps vermutlich ebenso belustigt haben wie 
den modernen Leser —, sonder ein viel tiefer gründender Zweifel an der 
Kohärenz des augusteischen Systems und der damit verbundenen Welt- 
anschauung; 


- und schließlich ergibt sich der hier vorgelegte Ansatz notwendig aus der 
poetologischen Diskussion: ausgehend von der dort zuletzt geschaffenen 
Grundlage, daß nämlich Ovid in den Metamorphosen in spielerischem 
Umgang mit der epischen Tradition menschliche Schicksale und indivi- 
duelle Leidenschaften vor dem Hintergrund der traditionellen römischen 
Werte gestaltet, wird nun nach dem Verhältnis des Individuums zu diesen 
Werten gefragt — eine Frage, die sich am ehesten dort beantworten läßt, 
wo die private und die öffentliche Persönlichkeit eines Menschen — also 
seine Ich-Identität einerseits und seine Rolle in einem gemeinschaftlichen 
Gefüge andererseits — miteinander in Konflikt geraten und eine Entschei- 
dung erfordern. 


Es wird also zu untersuchen sein, ob die mythischen Heldinnen in Ovids 
Hexameterdichtung zum “Modell Antigone’ zurückkehren oder ob sie ihre 
individuelle Emotionalität ebenso energisch verfechten” wie die Frauen der 
elegischen Heroides; ob die Frauen der ‘epischen’ Metamorphosen ihren 
Konflikt als ein schweres Dilemma zwischen zwei in den großen literarischen 


gestalteten Kampf von Liebe und Haß in am. III 11; hierbei handelt es sich jedoch 
wie bei Iphis, Phädra, Byblis und Myrrha nicht um einen Rollenkonflikt im 
eigentlichen Sinne. 

6 Diese Formulierung — darauf sei hier noch einmal nachdrücklich hingewiesen - 
darf jedoch nicht mißverstanden werden: die ovidischen Heroinen verfechten nicht 
das abstrakte Prinzip des Individualismus, sie treten nicht für etwas ein, das über ihre 
Situation hinausweist, sondern sind unheroisch und egoistisch — und eben deswegen 
menschlich. 
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Gattungen akzeptierten, ‘offiziellen’ und im Grunde auch konventionellen 
Rollen erleben’ - die große Liebende, die finstere Rächerin oder auch die 
strenge Verkörperung ethischer Prinzipien — oder ob Ovid auch hier mit den 
traditionellen Formen spielt und auf diese Weise die Rollendefinitionen 
selbst in Frage stellt. Es geht darum zu prüfen, ob der römische Dichter 
innerhalb der festgefügten Rollenstrukturen einen Raum schafft für eine je 
unverwechselbare und daher auch undogmatische Individualität — und damit 
seinen Lesern die Möglichkeit gibt, hinter allen Masken und Klischees zwar 
vielleicht keine wirklich tragischen, dafür aber authentische Frauengestalten 
anzutreffen. Wenn dies der Fall ist, dann kann der Befund, wonach der 
Mensch und die traditionellen Werte im Mittelpunkt der Metamorphosen 
stehen, zu der Aussage erweitert werden, daß Ovid das individuelle Fühlen 
und Denken des einzelnen Menschen im Kontrast zu den gemeinschaftlich 
gesetzten, in der Literatur ebenso wie in der Realität gültigen Normen 
gestaltet. Im Mittelpunkt der Metamorphosen stünde dann die Polarität von 
Individuum und Gesellschaft. 


Auf der Grundlage der modellhaft im ersten Kapitel vorzulegenden 
Interpretation des 14. Heroinenbriefs (Hypermestra an Lynceus) sollen in den 
daran anschließenden Kapiteln die weiblichen Rollenkonflikte der 
Metamorphosen unter der genannten Fragestellung an vier Frauengestalten 
untersucht werden: Medea (met. VII 1-158), Scylla (met. VIH 6-151), Progne 
(met. VI 412-674) und Althaea (met. VIII 260-546). Die Rollen, zwischen 
denen sich die genannten fünf Frauen zu entscheiden haben, sind dabei 
jeweils über die Beziehung zu zwei konkreten Personen definiert. So stehen 
Hypermestra, Medea und Scylla zwischen ihrem Vater und ihrem Geliebten 
und damit zwischen der Rolle der Tochter und der der Frau, während in 
Althaea und Progne die Schwester gegen die Mutter kämpft, sie also 
zwischen ihren Geschwistern und ihrem eigenen Kind zu wählen haben. Aus 
diesem Grund werden in der folgenden Untersuchung die Konflikte von Iphis 
(met. IX 666-797), Phädra (her. IV), Byblis (met. IX 418-666) und Myrrha 
(met. X 298-518), die die Beziehung zu einer einzigen Person problema- 
tisieren, ebensowenig berücksichtigt wie der sehr reizvolle Konflikt der 


57 Das käme dann wohl dem von Diller (1934/1982, vgl. oben 5. 8, Anm. 11) 
postulierten “Kampf abstrakter Prinzipien” nahe, denn die Distanz zu den 
herkömmlichen Rollenbegriffen ist bei Ovid unverkennbar, und so kann es durchaus 
geschehen, daß das, was bei den griechischen Tragikern noch als echte menschliche 
Größe interpretiert und empfunden wurde, bei ihm abstrakt und leblos wirkt. Dieser 
Gedanke wird im Zusammenhang mit dem Monolog der Medea noch einmal 
aufgegriffen werden. 
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Atalanta (met. X 560-704), die angesichts der in ihr keimenden Liebe zu 
Hippomenes versuchen muß, sich selber und ihrem Schwur treu zu bleiben. 


Hypermestra 


Briefsituation und Mythos 


“In mehr als einer Beziehung nimmt die XTV. Heroide eine besondere 
Stellung innerhalb der uns unter Ovids Namen einheitlich überlieferten 
Briefsammlung ein”°®, so schrieb Rudolf Ehwald zu Beginn des vergangenen 
Jahrhunderts. Diese besondere Stellung beruht jedoch nicht auf der tatsäch- 
lichen, sondern nur auf der scheinbaren Andersartigkeit des Briefes”; wie 
alle übrigen Heroinen, so ist auch Hypermestra eine elegische Frau, die durch 
ihre Liebe mit ihrer epischen Rolle in Konflikt gerät und diesem Konflikt 
mit einer für sie charakteristischen Verhaltensweise zu begegnen sucht. Diese 
Verhaltensweise allerdings ist von Ovid mit einem psychologischen Feinsinn 
gestaltet, der kaum mehr zu überbieten ist. Aufgabe der folgenden Interpreta- 
tion wird es sein, die ovidische Komposition in ihrer Vielschichtigkeit zu 
durchdringen und zu zeigen, mit welchem Einfühlungsvermögen der Dichter 
‘seine’ Hypermestra gestaltet hat. 


Zunächst stellt sich die Frage nach dem mythologischen Rahmen, also 
nach den Ereignissen, die dem Brief der Hypermestra vorangegangen sind. 
Hier kann sich Ovid natürlich zu einem guten Teil auf die Vorkenntnisse 
seiner Leser oder Hörer stützen. Grundlage ist die bekannte Danaidensage“', 


°® Rudolf Ehwald. Exegetischer Kommentar zur XIV. Heroide Ovids. Gotha 
1900, S. 1; auch Eberhard Oppel (Ovids Heroides — Studien zur inneren Form und 
zur Motivation. Nürnberg 1968) verweist auf die “Sonderstellung” des Hypermestra- 
briefes (S. 68). 

°° Der Einfachheit halber wird im folgenden das gesamte Stück als “Brief” der 
Hypermestra bezeichnet werden. 

6 Zur Deplaziertheit der Heroine “in ihrer mythologischen Situation” vgl. Spoth 
(1992), 5. 192, hier läßt sich eine interessante Parallele zu der Kategorie des 
“displacement” ziehen, die Carole E. Newlands (The Metamorphosis of Ovid’s 
Medea. In: James J. Clauss / Sarah Iles Johnston [Hrsg.]: Medea. Essays on Medea in 
Myth, Philosophy and Art. Princeton, New Jersey 1997, S. 178-208) für Medea, 
Progne, Procris und Scylla in den Metamorphosen verwendet (pass.). Bei Newlands 
ist diese Kategorie allerdings schärfer pointiert und bezieht sich darauf, daß eine 
Frau, die ihr Schicksal in ihre eigenen Hände nimmt, in der Männerwelt keinen Platz 
hat. 

©! Das Faß der Danaiden ist noch heute sprichwörtlich -- diese Bestrafung der 
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die sich in augusteischer Zeit offenbar einer gewissen Beliebtheit erfreut 
hat: die Statuen der Danaiden schmücken den Säulengang, der zum 
palatinischen Apollontempel führt,°° Hypermestra (die sine fraude marita, 
wie Properz sie nennt, IV 7,63) und auch Io sind den Elegikern geläufige 
exempla,° Vergil wählt die ermordeten Aegyptussöhne als Motiv für die 
Reliefdarstellung auf dem Wehrgehänge des Pallas,°° und Horaz widmet der 
virgo nobilis (v. 35f.), die als einzige ihren Bräutigam verschont, eine seiner 
Oden. 


Noch heute greifbar ist der Danaidenmythos vor allem in den Ἱκέτιδες 


Schwestern in der Unterwelt ist bei Ovid nicht direkt von Bedeutung, wohl aber bei 
Horaz (c. III 11,22ff.) und zuvor bereits bei Lukrez (III 1008); sie geht wahrschein- 
lich zurück auf den “späthellenistischen, unter Platons Namen überlieferten Dialog 
Axiochos (371)” (Q. Horatius Flaccus. Oden und Epoden, erklärt von Adolf 
Kiessling. Zehnte Auflage besorgt von Richard Heinze. Berlin 1960, S. 309). 

62 Vgl. Ehwald (1900), S. 8. 

© Properz beschreibt die aurea porticus Phoebi (11 31), und Ovid erhascht an 
diesem Ort (quae Danai porticus agmen habet) einen Blick auf seine puella (am. II 
2). 

τ Properz II 13,31; II 1,67f., II 30,29; II 28,17f., IV 7,63ff., Ovid, am. 13,21; II 
19,29; vgl. hierzu Hans Renz. Mythologische Beispiele in Ovids erotischer Elegie. 
Würzburg 1935, 5. 46ff. 

6% Aeneis X 496-499; Vergil verurteilt den Mord an den jungen Männern (nefas, 
‚foede) — wie Pallas, so fanden auch sie einen allzu frühen Tod, vgl. Gian Biagio 
Conte. The Rhetoric of Imitation. Ithaca und New York 1986, S. 187. 

6 In carmen III 11 stellt Horaz der spröden Lyde die heroische Hypermestra 
entgegen, die als einzige der fünfzig Schwestern ihrem Hochzeitsgelöbnis treu bleibt 
(una de multis face nuptiali digna, v. 33f.), vgl. Spoth (1992), S. 190, Anm. 1. Der 
Einfluß der horazischen Version auf Ovid ist unverkennbar, vgl. Oppel (1968), S. 
127, Anm. 10. 

67 Hierbei handelt es sich um das erste Drama der aischyleischen Danaiden- 
tetralogie,; der Inhalt der übrigen Stücke kann nur versuchsweise rekonstruiert 
werden, vgl. hierzu Franz Stoessl. Die Hiketiden des Aischylos als geistesgeschichtli- 
ches und theatergeschichtliches Phänomen. Wien 1979, Aischylos: Die Schutzsuchen- 
den. Griechisch und deutsch mit einer erläuternden Abhandlung von Walther Kraus. 
Frankfurt 1948; Aischylos: Die Danaostöchter. Prometheus. Thebanische Trilogie. 
Drei Tragödien, übertragen und erläutert von Ernst Buschor. München 1958. Der 
wichtigste Unterschied zwischen der ovidischen und der aischyleischen Fassung 
besteht darin, daß die Danaiden den Mord bei Ovid aus machtpolitischen Gründen 
(bella pater patruusque gerunt..., v. 111-113), bei Aischylos dagegen aus Abscheu 
vor einer Ehe mit den Vettern begehen, vgl. Stoessl (1979), S. 61; Kraus (1948), S. 
163. 


Briefsituation und Mythos 23 


und im Προμηϑεύς Δεσμώτης ἢ des Aischylos,“ ergänzende Informatio- 
nen bieten die Handbücher von Apollodor und Hygin”: mit seinen fünfzig 
Töchtern flieht Danaus vor seinem Bruder Aegyptus, der plant, in dem unter 
ihnen beiden aufgeteilten Reich am Nil die Alleinherrschaft an sich zu reißen 
und die Danaiden mit seinen fünfzig Söhnen zu verheiraten. Danaus wendet 
sich nach Argos — von hier war die in eine Kuh verwandelte Herapriesterin Io 
einst vor dem Zorn der Göttermutter geflohen, um schließlich, nach langer 
Irrfahrt, dem Zeus am Nil einen Sohn zu gebären, Epaphus, den direkten 
Vorfahren der Belossöhne Danaus und Aegyptus. Argos gewährt den 
Danaiden Zuflucht, doch bald trifft auch der sie verfolgende Aegyptus mit 
seinen Söhnen ein und erzwingt die Eheschließung. Daraufhin greift Danaus 
zu einem letzten, verzweifelten Mittel: jede seiner Töchter erhält von ihm 
einen Dolch und den Befehl, den Bräutigam noch in der Hochzeitsnacht zu 
töten. 


Die ovidische Hypermestra schreibt ihren Brief an Lynceus, den von ihr 
geretteten Aegyptussohn, im Kerker (carcer habet, v. 84), mit schweren 
Ketten gefesselt: clausa domo teneor gravibusque coercita vinclis (v. 3).7} 


68 Der “Gefesselte Prometheus” ist das erste Stück der aischyleischen Promethie; 
zu Inhalt und Interpretation vgl. insbesondere Franz Stoessl. Der Prometheus des 
Aischylos als geistesgeschichtliches und theatergeschichtliches Phänomen. Stuttgart 
1988. 

69 Wenngleich man Theodor Birt (Animadversiones ad Ovidii Heroidum epistulas. 
In: Rheinisches Museum 32, 1877), S. 408f., und Rudolf Ehwald (1900), S. 3, kaum 
in der Annahme wird folgen können, daß die aischyleische Tetralogie nahezu die 
einzige Quelle Ovids gewesen sei, so ist doch — nicht zuletzt dank der von diesen 
beiden Wissenschaftlern herausgearbeiteten Anhaltspunkte — davon auszugehen, daß 
Ovid neben anderen auch die Version des Aischylos gekannt und benutzt hat. Manche 
Einzelheiten, in denen Aischylos von anderen Fassungen abweicht, haben sich zwar in 
den mythologischen Handbüchern nicht durchgesetzt, finden sich aber — ob mit oder 
ohne alexandrinischen Vermittler, ist nicht eindeutig feststellbar — bei Ovid wieder. Es 
ist dennoch davon auszugehen, daß der Stoff in der antiken Literatur vielfältige 
Behandlung erfahren hat und von einer Reihe dieser Werke heute bestenfalls der Titel 
bekannt ist, vgl. Howard Jacobson. Ovid’s Heroides. Princeton 1974, S. 124, insbes. 
Anm. 3; ähnlich Rosati. Publio Ovidio Nasone — Lettere di eroine. Milano 1989, S. 
266, der zudem auf die große Beliebtheit des Stoffes verweist. 

70 Bei beiden Werken handelt es sich vermutlich um Kompilationen aus dem 
ersten oder zweiten nachchristlichen Jahrhundert — damit haben sie zwar keinen 
eigenständigen wissenschaftlichen oder gar literarischen Wert, vermitteln aber ein 
repräsentatives Bild der in dieser Zeit im Umlauf befindlichen Mythenversionen. 

71 Was die horazische Heroine als Reaktion ihres Vaters vorausgesehen und 
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Rückblickend schildert die Danaide das Geschehen der Hochzeitsnacht und 
des darauffolgenden Morgens (v. 21-84) — diesen Bericht schreibt sie 
offenbar für Lynceus nieder (scribere... timet/sed tamen experiar, v. 20-21). 
Und so erhält der ahnungslos aus dem Schlaf gerissene “Belide” (v. 73) nun 
im nachhinein eine Deutung der für ihn unbegreiflichen Ereignisse, eine 
Erklärung, zu der in der Nacht keine Zeit blieb. Damit erfüllt diese Passage 
also durchaus auch eine auf den Adressaten bezogene Funktion — manches 
mag ihm zwar bereits bekannt sein, manches mag er sich erschlossen haben, 
doch zu einer so vollständigen Interpretation, wie Hypermestra sie hier im 
Licht des von Danaus geplanten Gattenmordes gibt, wäre er, dem dieses 
Hintergrundwissen fehlt, nicht in der Lage.’” Daß diese Darstellung darüber 
hinaus auch der Schreiberin zur Bewältigung der furchtbaren Erlebnisse 
dient, steht außer Frage.” 


Mit Dolchen bewaffnet ziehen die Inachiden — wie bei Aischylos ist der 
Flußgott Inachus (v. 89.105) der Vater der Io — in den Palast des Pelasgus in 
Argos ein (v. 23), wo ihr zukünftiger Schwiegervater sie arglos willkommen 
heißt.”* Nach den Hochzeitsfeierlichkeiten begeben sich die Paare in ihre 


heldenmütig in Kauf genommen hatte (me pater saevis oneret catenis, c. III 11,45), 
ist nun bei Ovid eingetreten, vgl. Spoth (1992), S. 190, Anm. 1; Arthur Palmer (Ed.). 
P. Ovidi Nasonis Heroides With the Greek Translation of Planudes. Oxford 1898, S. 
412. 

2 Dagegen bemängelt Ehwald (1900), S. 13, “daß das Meiste, was erzählt wird, 
von dem Empfänger selbst mit erlebt ist”; Oppel (1968) bezieht sich explizit auf 
Ehwald, wenn er betont, daß diese narratio als Mittel der conquestio hier nicht über- 
flüssig sei (5. 70). Tatsächlich geschieht das in den Versen 35-71 Dargestellte, 
während Lynceus schläft, die Ereignisse in den Versen 79-84 nach seiner Flucht; das 
Übrige (nicht das Meiste, sondern ziemlich genau ein Drittel der narratio) hat 
Lynceus zwar “mit”, doch gewiß ganz anders als Hypermestra “erlebt”. Damit ist 
auch Jacobsons (1974) Einschätzung, daß Lynceus über die Ereignisse der Nacht im 
Bilde sei, nicht zutreffend (5. 129). Jacobson stellt übrigens selbst heraus, daß mit der 
Wendung sed tamen experiar (v. 21) ein deutlicher Adressatenbezug signalisiert sei 
(ibid., Anm. 14). An dieser Stelle soll noch einmal auf die frappierende Parallele ın 
Rolf Hochhuths Novelle “Die Berliner Antigone” verwiesen werden, in der Anne 
Bodo in ihrem Brief detailliert von den nächtlichen Ereignissen berichtet, die schließ- 
lich zu ihrer Inhaftierung geführt haben, vgl. oben S. 14, Anm. 44. 

73 Vgl. Jacobson (1974), 5. 129. 

4. 24: et socer armatas accipit ipse nurus. In der ovidischen Version hält sich 
Aegyptus, der Bruder des Danaus, demnach in Argos auf, vgl. Ehwald (1900), S. 14; 
Palmer (1898), S. 413. Die von Birt (1877) vorgenommene Konjektur ist abzulehnen, 
das ipse, das ihn zu seiner emendatio veranlaßte, ist bei Ehwald hinreichend erklärt. 
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Gemächer, und auf Befehl des Vaters — zweimal ist ausdrücklich und in 
übereinstimmender Versposition von iussa parentis die Rede (v. 43.53) -- 
tötet jede der saevae sorores (v. 15)” ihren Bräutigam — nur Hypermestra 
verhilft Lynceus zur Flucht (v. 72-78). 


Neu — für Lynceus wie auch für den modernen Leser, da in keiner der 
erhaltenen Quellen behandelt — sind die Ereignisse, die sich am Morgen nach 
der Mordnacht zutragen: unerbittlich schreitet Danaus von Tür zu Tür und 
zählt die Opfer seines Blutbefehls (mane erat, et Danaus generos ex caede 
iacentis/dinumerat, v. 79f.). Der Ungehorsam Hypermestras kommt ans 
Licht, und sie wird in den Kerker geworfen (v. 83£.). Ihr weiteres Schicksal 
ist ungewiß; sie muß das Schlimmste befürchten, und so schließt sie mit der 
dringenden Bitte an „Lynceus, er möge sie retten oder ihr ein  würdiges 
Begräbnis gewähren.” 


Selbststilisierung 


Der äußere Rahmen, der Handlungsablauf und die beteiligten Personen sind 
somit abgesteckt, und auf dieser Folie entwickelt Ovid seine Version der 
altbekannten Geschichte. Es ist eine Innenansicht — der Danaidenmythos, 
gesehen mit den Augen der Heroine Hypermestra.’”’ Man darf natürlich nicht 
erwarten, daß Hypermestra in ihrem Brief eine objektive Darstellung der 
Vorfälle oder eine nüchterne Analyse ihrer eigenen psychologischen 
Befindlichkeit leistet — dazu ist sie als direkt Betroffene nicht in der Lage, 
und zudem liegt ja gerade hierin der Reiz der von Ovid neu gewonnenen 
Perspektive. Es ist also damit zu rechnen, daß die Heroine das Geschehen 
und die Hintergründe in subjektiv gefärbter Weise wiedergibt — bewußt, weil 


Der König von Argos trägt bei Ovid wie bei Aischylos den Namen Pelasgus, was in 
keiner der sonstigen erhaltenen Fassungen des Danaidenmythos der Fall ist, vgl. 
Palmer (1898), S. 413. 

75 Bei Horaz heißen sie impiae (v. 30); in der Nacht dagegen bezeichnet die noch 
unentschlossene Hypermestra Ovids ihre Schwestern als /ortes (v. 57), denn sie 
wagen, wozu ihr der Mut fehlt -- das erinnert von ferne an die magnum ausas sorores 
bei Properz (IV 7,76f). 

76 Auch hierin ist die ovidische Hypermestra einen Schritt weiter als ihre horazi- 
sche Vorgängerin: das Grabepigramm, um das jene gebeten hatte (v. 51f.), ist bei ihr 
bereits ausformuliert (v. 129£.). 

77 Die Darstellung der Ereignisse aus dieser Perspektive ist rein ovidisch, vgl. 
Jacobson (1974), 5. 141. 


26 Epos und Elegie 


sie eine bestimmte Wirkung erzielen will, oder unbewußt, weil sie psychi- 
schen Belastungen ausgesetzt ist, gegen die sie sich — vielleicht sogar durch 
Selbstbetrug — zu schützen versucht. Es ist also danach zu fragen, wie 
Hypermestra die Ereignisse und vor allem ihre eigene Rolle stilisiert, weshalb 
sie das tut und welche Rückschlüsse sich daraus auf ihren tatsächlichen 
Seelenzustand und Charakter ziehen lassen. 


Epos und Elegie 


Schon früh offenbart sich dem Leser die Grundspannung, ja die innere 
Zerrissenheit der Schreiberin: da ist einerseits die herbe Heroine, die mit 
markigen Parolen alle Welt von ihrer heldenmütigen Tugend und Prinzipien- 
treue zu überzeugen sucht, und andererseits ein fast noch kindhaft zartes, 
leicht erregbares und in höchstem Maße sensibles Mädchen, das in einer 
einzigen Nacht nicht nur erwachsen werden, sondern über sich hinaus- 
wachsen mußte, weil es sich scheute, einen Mord zu begehen.” Schon die 
ersten Worte sind bezeichnend: in eine einzige Zeile preßt Hypermestra ihr 
gesamtes Schicksal -- der bruchstückhaft aus ihr heraussprudelnde Satz” 
verrät ihre Angst, die sie allein kaum zu ertragen vermag, in der sie sich an 
den einzigen wendet, der ihr noch bleibt: Mittit Hypermestra de tot modo 
fratribus uni (v. 1). Lediglich ihr “heroischer’ Name ist Ruhepunkt in diesem 
Vers, in den onomatopoetisch unterstützten daktylischen Stößen der übrigen 
Silben glaubt man geradezu das Herzklopfen des Mädchens zu hören. Doch 
Hypermestra beherrscht sich: nachdem sie Lynceus in aller Kürze ihre 
Situation geschildert hat — eine leise Andeutung elegischer Klage findet sich 
noch in der mitleidheischenden Beschreibung ihrer schweren Fesseln 
(gravibusque coercita vinclis, v. 3) -, besinnt sie sich auf ihre Rolle als 


18 In diesem hilflosen und ängstlichen Mädchen, das nun gewissermaßen Angst 
vor seiner eigenen Courage bekommt, verbirgt sich laut Jacobson (1974) “the real 
Hypermestra” (5. 131). 

? «Mittit without an accusative expressed, is strange”, schreibt Palmer (1898) 
und ergänzt den Akkusativ salutem (δ. 411), Heinrich Stefan Sedimayer (Kritischer 
Commentar zu Ovids Heroiden. Wien 1881) bewertet u. a. das Fehlen des Objekts als 
Hinweis auf die Unechtheit des Briefanfanges (S. 55); Kirfel (1969) schließt sich — 
wie auch Ehwald (1900), 5. 10f. — der Lösung Vahlens an: “Hypermestra mittit 
fratri: Clausa domo teneor. Mittit steht hier für litteris mittere” (S. 99). Der 
Versuch, die Unvollständigkeit des Satzes als von Ovid beabsichtigt interpretatorisch 
fruchtbar zu machen, ist meines Wissens noch nicht unternommen worden. 
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mythische Heroine.” Und sie kennt ihren Part recht gut, man könnte sagen, 
sie hat Horaz gelesen,’ sie weiß, was man von ihr erwartet: mit 
Todesverachtung nimmt sie die wahrscheinlichen (oder eher 
unwahrscheinlichen)”” Konsequenzen ihrer Tat in Kauf (v. 9-12), trotzig 
beharrt sie auf ihrem Recht, stolz weist sie die Möglichkeit von sich, sie 
könne ihre Entscheidung etwa bereuen (v. 13-14).°° Aus pietas hat sie 
gehandelt, für ihre pietas wird sie bestraft (v. 4.14) — dem Vater und den 
Schwestern wird es noch leid tun (v. 15-16)! Das sind in der Tat große 
Worte, einer Heroine würdig. Und doch ist da ein unechter Klang: allzu oft 
kehrt das Leitmotiv der bestraften Unschuld®* wieder, allzu sehr betont 
Hypermestra ihre pietas,” allzu gespreizt klingen die selbstgerechten” 


#0 Die von Jacobson (1974) in bezug auf Hypermestra formulierte Beobachtung 
könnte auch für die übrigen ovidischen Frauengestalten richtungweisend sein: “she... 
puts on a brave front, a sort of mask through which we get small but acute glimpses 
ofthe human being behind” (5. 132). 

#! Ulrich von Wilamowitz-Moellendorf hatte sich ähnlich über die Medea des 
Seneca geäußert, von der er sagte, sie habe Euripides gelesen (Griechische 
Tragödien. Berlin 1919, Bd. 3, S. 162), vgl. Gustav Adolf Seeck. Ich-Erzähler und 
Erzähler-Ich in Ovids Heroides. Zur Entstehung des neuzeitlichen literarischen 
Menschen. In: Eckard Lefevre (Hrsg.). Monumentum Chiloniense. Studien zur 
augusteischen Zeit. Festschrift für Erich Burck. Amsterdam 1975, S. 436-470, hier S. 
465; Rosati (1989), δ. 14f., Jacobson (1974), 5. 224. 

#2 Vgl. Oppel (1968), 5. 71 - Ovid übertrumpft hier mit der Aufzählung der 
möglichen Strafen in bekannter Manier die Gestaltung seines zeitlich gesehen wohl 
unmittelbarsten Vorgängers Horaz; besonders auffällig ist dabei Vers 10: tendat in 
ora faces — fast muß man an die Tötung der Hydra durch Herkules denken, und es 
stellt sich die Frage, ob hier lediglich ein etwas gezwungenes Wortspiel vorliegt, wie 
Ehwald (1900) vermutet (S. 12), oder ob Ovid Hypermestra tatsächlich eine 
Hommage an ihren berühmten Nachfahren in den Mund legt. 

88. Oppel (1968) interpretiert die “Zurückweisung jeder Reue” im Licht der 
Zweifel Hypermestras: sie “fragt sich, ob ihr Verhalten wirklich richtig war. Sie sucht 
eine Bestätigung” (5. 71f.). 

#* Frecaut (1972) weist darauf hin, daß Hypermestra ihrer Unschuld wegen unter 
Anklage steht und daß dieses Motiv in ihrem “plaidoyer” in den verschiedensten 
Variationen immer wiederkehrt; er bezieht sich dabei auf die Verse 4-6, 63-64, 83- 
84, 119-120 und 129-130 (S. 196); vgl. hierzu auch Jacobson (1974), S. 129. 

85. “Hypermestra semper pietatem suam laudat”, dies ist ebenso treffend wie 
lakonisch formuliert von Wilfried Stroh. Heroides Ovidianae cur epistulas scribant. 
In: Ovidio — poeta della memoria. Atti del Convegno internazionale di Studi, 
Sulmona, 19-21 ottobre 1989. Herder Editrice. Comitato Celebrazionı Ovidiane 
1991, S. 201-244, hier S. 209, Anm. 45. Siebenmal gebraucht Hypermestra die 
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Sentenzen aus dem Munde des Mädchens: hic solet eventus facta nefanda 
sequi (v. 16). 


Und so ist es auch nicht weiter erstaunlich, wenn der Ton plötzlich 
umschlägt. Die Danaide beginnt, die Ereignisse des Abends und der Nacht 
aus ihrer Sicht darzustellen, und wieder begegnet dem Leser die andere 
Hypermestra, deren Existenz sich ja bereits angedeutet hatte: die zartfühlende 
junge Frau, die ahnungsvoll und aufs äußerste angespannt mit allen Sinnen 
und Nerven die unheilschwangere Atmosphäre der Hochzeitsfeier in sich auf- 
genommen hat (v. 17-41),°” die nun die Ereignisse in seelenvoller Schilde- 
rung zu bewältigen und im mythologischen Gleichnis (v. 85-108) zu deuten 
sucht — und die sich letztlich auch mit der Bitte um Hilfe an den von ihr 
geretteten Gatten wendet (v. 121- 125). 


In allen nur denkbaren Nuancen fängt Hypermestra die grausige Tragik 
der mörderischen Hochzeit ein, gleich einem Damoklesschwert lastet die 
bevorstehende Bluttat”” finster drohend über der Festgesellschaft.” Die 


Begriffe pietas oder pius: in den Versen 4, 14, 49, 64, 84, 123 und 129 - laut 
Armando Salvatore (Motivi poetici nelle »Heroides« di Ovidio. In: Atti del convegno 
internazionale ovidiano. Roma 1959, S.235-256) “un ‘Leitmotiv’ deil’epistola” (5. 
243), auch Jacobson (1974) empfindet Hypermestras “proclamations of piety” als 
übertrieben (S. 131). Schon Aischylos gestaltete in Prometheus und Palamedes die zu 
Unrecht Bestraften, deren Verdienste kontrastierend zu ihren gegenwärtigen Leiden 
aufgezählt werden, vgl. Stoessl (1988), 5. 70; auch die elegische Tradition der sich 
ihrer Leistungen, ihrer Treue oder ihrer Herkunft rühmenden Frauen mag Ovid 
beeinflußt haben, vgl. Nino Scivoletto. Musa Iocosa. Studio sulla poesia giovanile di 
Ovidio. Rom 1976, S. 104; neben diesen literarischen sollte man jedoch auch die 
psychologischen Faktoren nicht außer acht lassen. 

86 Jacobson (1974) bezeichnet Hypermestras Selbstgerechtigkeit - namentlich in 
Vers 14 (... non est, quam piget esse piam) -- als “almost unbearable” (5. 129). 

#7” Auch Oppel (1968) weist darauf hin, daß “die Vorgänge (...) ganz mit den 
Augen eines furcht- und abscheuerfüllten Mädchens gesehen” seien (S. 72). 

#8 «She does, after all, wish to be saved”, betont Jacobson (1974), 5. 131; vgl. 
auch Oppel (1968), 5. 69f. Die Intention des eigentlichen Briefes (5. unten S. 34) ist 
tatsächlich der an Lynceus gerichtete Hilferuf; Oppel versucht jedoch, da er die ganze 
Heroide als Brief begreift, alle Äußerungen Hypermestras dieser Intention unterzu- 
ordnen. Der Ansatz von Peter Steinmetz (1987) dagegen erlaubt es, die Heroide nach 
verschiedenen Intentionen zu untergliedern. 

® Die Ereignisse, auf die Hypermestra rückblickend anspielt, sind dem Leser 
aufgrund seiner mythologischen Kenntnisse geläufig — auch hier also macht Ovid sich 
Leserwissen und Lesererwartung virtuos zunutze. 

% «The description is superb in the atmosphere of gloom it conjures up”, schreibt 
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Nacht bricht herein — verheißungsvoll vor elegischem, drohend dagegen vor 
epischem Hintergrund — man erinnere sich an den Untergang Troias.”' Der 
letzte Teil des Tages ist zugleich der erste der Nacht, Licht und Dunkel, Tod 
und Leben reichen einander die Hand (ultima pars lucis primaque noctis 
erat, v. 22). Nichtsahnend empfängt der angehende Schwiegervater die 
Bräute — armatas: ein einziges Wort macht die heitere, unbeschwerte Atmo- 
sphäre zunichte (v. 24). Festlich ist der Saal erleuchtet — doch unter dem 
Eindruck der bevorstehenden Greueltat fühlt man sich durch die /ampades (v. 
25) unwillkürlich an Begräbnisfackeln erinnert.” Weihrauch wird in die 
Flammen gestreut — und wieder zwei Attribute, die alles ins Gegenteil 
verkehren: inpia und invitos (v. 26). Hymenaeus flieht, da man ihn ruft, Iuno 
verläßt ihre eigene Stadt — ungeheuerlicher Frevel kündet sich an, die Götter 
wenden sich ab (v. 27-28). Trunken von Wein und von lärmender Begeiste- 
rung drängt die Schar der Jungvermählten in die Brautgemächer, das feuchte 
Haar mit Blumen bekränzt — ausgelassen ist die Stimmung, feucht-fröhlich, 
von Vorfreude erfüllt, sattsam bekannt aus der Elegie,”* doch mit furchtbarer 
Deutlichkeit bringt sich das ihnen bestimmte Geschick - thalamos sua busta 
- in Hypermestras Schilderung erneut in Erinnerung; in der passivischen 
Form feruntur ist die gesamte Willen- und Wehrlosigkeit der ahnungslosen 
Opfer enthalten, und schon jetzt sieht Hypermestra im Geiste die Bahren, auf 


Jacobson (1974), S. 136, und weist in einer Fußnote (ibid., Anm. 31) mit berech- 
tigtem Staunen darauf hin, daß selbst Salvatore d’Elia (Ovidio. Neapel 1959), S. 152f., 
nicht umhin kann, diese Passage zu würdigen (“which even d’Elia praises” heißt es 
bei Jacobson etwas überschwenglich: “interessante per la fusione del tragico a forti 
tinte col patetico e per un brano descrittivo riuscito”, so die doch eher nüchterne 
Bewertung d’Elias). Weit enthusiastischer sind dagegen die Worte seines Lands- 
mannes Armando Salvatore (1959), S. 242. 

9! Jacobson (1974), 5. 138, Anm. 36, verweist auf die Beziehungen zum zweiten 
Buch der Aeneis. Noch ein weiterer Punkt ist in diesem Zusammenhang nicht unin- 
teressant: Ovid stellt dem von den Argivern oder Danaern aus Troia vertriebenen 
Stammvater Roms, dem pius Aeneas, die Stammutter ebenjener Danaer, die pia 
Hypermestra gegenüber. Beide begründen in fremdem Land eine neue Dynastie, 
beide sind Opfer iunonischen Zorns — die Parallelität, von Ovid durch das Stichwort 
der pietas signalisiert, ist unverkennbar. 

> Ähnlich Jacobson (1974), 5. 136. 

33 Zur Gleichsetzung der Hochzeits- und Begräbnisfackeln vgl. Conte (1986), S. 
1858 

9 V. 29-31: ecce, mero dubii, comitum clamore frequentes, / flore novo madidas 
inpediente comas, /in thalamos laeti — thalamos, sua busta! — feruntur, Spoth 
(1992), S. 196, Anm. 31, verweist etwa auf am. I 6,38. 
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denen man die Leichen der jungen Männer am Morgen heraustragen wird (v. 
31). Ganz Argos sinkt in Schlaf,” trügerische Ruhe breitet sich über die 
Stadt, Hypermestra aber liegt wach, angespannt lauschend. Stufenweise läßt 
Ovid sie die Wirklichkeit begreifen:” noch hält sie es für eine Sinnestäu- 
schung (audire videbar, v. 35), noch weigert sie sich zu glauben, daß das 
Entsetzliche wirklich geschieht — doch es ist wahr (guodque verebar erat, v. 
36). Sie hört das Stöhnen der Sterbenden (gemitus morientum, v. 35): die 
Schwestern, die fortes sorores, haben den Befehl des Vaters ausgeführt. Nun 
erst wird ihr eigentlich bewußt, was sie tun muß, was von ihr erwartet wird, 
und noch einmal verschafft sich die tragisch-ironische Unvorstellbarkeit des 
Geschehens Ausdruck in antithetischer Formulierung: erkaltet, blutleer, nahe- 
zu leblos und einsam in ihrer Furcht liegt sie auf dem bräutlichen Lager, dem 
Inbegriff von Leben, Wärme und geborgener Zweisamkeit (sanguis abit 
mentemque calor corpusque relinquit / inque πόνο iacui frigida facta 1oro, v. 
37-38). Sie, die den Gatten töten soll, verfällt vor Angst selbst in einen todes- 
ähnlichen Zustand.”’ Doch diese Starre, mit der Hypermestra sich vielleicht 
zu schützen versucht, weicht einem weiteren Stadium des Entsetzens: sie 
kann sich nicht totstellen, sie muß dem Beispiel ihrer Schwestern folgen. Ein 
Zittern erfaßt ihren ganzen Körper,” so sehr fürchtet sie sich davor, den 
Dolch zu gebrauchen, den der Vater ihr aufgedrängt hat (tela paterna, v. 


ὅν, 33£.: iamque cibo vinoque graves somnoque iacebant /securumque quies 
alta per Argos erat — bemerkenswerterweise verzichtet Ovid hier auf das beliebte 
Motiv des somno vinoque sepultus, das auf Ennius (ann. 292 V) zurückgeht und mit 
dem auch Vergil das todgeweihte Troia bezeichnet (aen. Il 265); vgl. Richard Müller. 
Motivkatalog der römischen Elegie. Zürich 1952, S. 10ff. 

"6 Die psychologische Gestaltung dieser Stelle ist bewundernswert — kunstvoll, 
doch zugleich auch wirklich nachvollziehbar. 

57 Vgl. Jacobson (1974), 5. 137. 

= Oppel (1968) bietet eine hilfreiche Analyse der Metaphern: “Dieses Zittern wird 
nun in einem Vergleich versinnbildlicht; genauer gesagt in einer Verdoppelung der 
Vergleiche. Beide Metaphern gehen auf die Ilias zurück (II 144ff., VII 63ff.) Neu bei 
Ovid ist das ‘tertium comparationis’, das Zittern” (S. 72). Auffällig ist die Zweitei- 
lung des Vergleichs, die Ehwald (1900), S. 16, allerdings lediglich auf die copia 
redundans der ovidischen Dichtung zurückführt: das leichte Beben der vom milden 
Zephyr gestreichelten Ähren ist ein ungleich sanfteres, wärmeres Bild als das Laub 
der hochragenden Pappeln, die von eisiger Luft geschlagen werden. M. E. kommt 
auch hierin der Zwiespalt Hypermestras zum Ausdruck: sie empfindet zwei Formen 
der Angst, eine elegische um den Geliebten (v. 39) und eine epische vor dem Vater 
(v. 40). 
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48).” 


Zwei Rollen also hat Hypermestra bis zu diesem Punkt gespielt, und in 
dem nun folgenden Entscheidungsmonolog (v. 53-66) treffen diese beiden 
Rollen oder Positionen aufeinander. Hypermestra gerät in einen Konflikt: den 
Konflikt zwischen Elegie und Epos, zwischen der Frau und der von außen an 
sie herangetragenen Forderung, sich den von Politik und Krieg diktierten 
Notwendigkeiten klaglos zu unterwerfen.'” Und doch gibt es eine Besonder- 
heit: es geht nicht allein um die elegische Frauengestalt, die der sie umgeben- 
den epischen Welt den Kampf ansagt; es geht nicht allein um die Heroine, 
die das Heroische nun entschieden von sich weist und ihren eigenen Mythos 
ins Wanken bringt, es ist keine einfache Auseinandersetzung zweier Gegner, 
die wissen, wo sie stehen — Hypermestra weiß es nicht. Die Auseinander- 
setzung findet in ihr selber statt, den eigentlich nach außen gerichteten 
Konflikt trägt sie in ihr Inneres hinein. 


Gewiß, in der Nacht trifft die Heroine eine eindeutige Entscheidung gegen 
den epischen Auftrag ihres Vaters: im Schutze der Dunkelheit (dum nox atra 
sinit, v. 78), die nun im elegischen Zusammenhang wieder positiv konnotiert 
ist, läßt sie Lynceus entkommen (v. 67-78). Doch schon am darauffolgenden 
Tag, als sie den Brief schreibt, ist auch der Einfluß des Epischen wieder 
spürbar: in den bereits erwähnten ‘Parolen’, aber auch in der Tatsache, daß 
sie ihre nächtlichen Zweifel so ausführlich darstellt -- Hypermestra glaubt, 
sich rechtfertigen zu müssen. '°' 


Der Io-Mythos als Symbol 


In diesem inneren Zwiespalt kommt der ovidischen Heroine die Geschichte 
der Io in den Sinn: wie eine normale Sterbliche sucht sie, die mythologische 
Figur, ihrerseits im Mythos nach einer Erklärung, nach einem Gleichnis für 
ihr Schicksal!” — diese früheste von Ovid gestaltete Metamorphose'” mag 


” Vgl. Spoth (1992), 5. 190. Der Monolog Hypermestras soll erst später zur 
Sprache kommen, wenn geklärt ist, warum und für wen die Heroine ihre Rolle spielt. 

10 Diese Erwartungen bezeichnet Spoth (1992) treffend als “unelegische 
Zumutung” (5. 190). 

10! Vgl. Oppel (1968), 5. 68. 

192 Salvatore (1959) weist darauf hin, daß der Io-Mythos Hypermestra zur Erhel- 
lung ihres eigenen Schicksals dient (S. 242). Auch Jacobson (1974) bewertet die 
Digression nach psychologischen Aspekten (S. 134). 

1% Nicht nur in der eigentlichen Verwandlung, sondern auch in Fügungen wie 


32 Der lo-Mythos als Symbol 


auf den ersten Blick deplaziert wirken,'° doch als Symbol für Hypermestras 
psychische Situation ist sie denkbar geeignet.'” 


Der enge Zusammenhang des Danaidenstoffes mit dem Io-Mythos war 
bereits bei Aischylos vorgegeben, jedoch anders akzentuiert: seine Hiketiden 
hatten sich auf ihre Abstammung von der Herapriesterin Io berufen, um ihren 
Anspruch auf Asyl und Hilfe seitens der argivischen Bevölkerung zu legiti- 
mieren. Zwar erkennen auch sie in dem eifersüchtigen Zorn der Hera,'” der 
sie seit den Tagen der Zeusgeliebten als Geschlechterfluch verfolgt,” die 
Ursache ihres Unglücks, doch sind sie sich der Gnade ihres göttlichen Vaters 
so sicher, daß sie es wagen, in dem der Hera heiligen Argos den der Hera 
nicht minder heiligen Bund der Ehe mit Blut zu entweihen. Für sie ist Io das 
Unterpfand des göttlichen Beistands — doch die ovidische Hypermestra, die 
einzige der fünfzig Schwestern, die den Frevel als solchen erkennt und 
fürchtet (v. 28), sieht in Io die Leidensgefährtin, ein unschuldiges Opfer gött- 
lichen Zorns (v. 85-86): sie identifiziert sich mit ihr‘ und nimmt so regen 
Anteil an ihrem Geschick, daß sie sie aus der Erzählung heraus plötzlich apo- 
strophiert: quid furis, infelix? (v. 93).'” 


Wie Hypermestra, so wird auch Io, die tenera puella (v. 87), zum Opfer 
einer schlagartig eintretenden, erschreckenden (territa, v. 92) Veränderung, 


liquidus parens (v. 89) und cognata flumina (v. 101) zeigt sich die ovidische 
Eigenart, das Ineinanderfließen verschiedener Bereiche zu gestalten, vgl. Ehwald 
(1900), 5. 22. 

1% Stellvertretend sei hier die von Lucian Müller (Kritische Beiträge zu einigen 
römischen Autoren. In: Rheinisches Museum für Philologie 17, 1862, S. 180-201) 
formulierte Auffassung zitiert, wonach “die so lebendig versinnlichte Theilnahme für 
das Schicksal der Io eben so wenig zur Lage der Hypermestra paßt, als überhaupt die 
lange Schilderung eines mit dem Thema des Briefes so gar wenig zusammenhängen- 
den Begebnisses” (S. 193). 

105 Die Einschätzung von Oppel (1968) wonach Hypermestra aus dem glücklichen 
Ausgang der Io-Geschichte auch für sich selber Hoffnung schöpft (S. 76), geht 
vielleicht etwas zu weit, vgl. hierzu auch Jacobson (1974), S. 134. Der Gedanke an 
die unglückliche Zeus-Geliebte hat die Danaostochter jedoch offenbar dazu ermutigt, 
ihr Hilfsbedürfnis zu artikulieren. Das gute Ende der mythischen Erzählung könnte 
allerdings durchaus ein Signal für den Leser sein, der ja weiß, daß Hypermestra und 
Lynceus zueinander finden werden. 

106 Vgl. etwa Aischylos. Die Schutzsuchenden, 157ff. 

107 Vgl. Oppel (1968), 5. 76. 

108 Vgl. (Jacobson (1974), S. 134. 

19 Vgl. ibid., 5. 134. 
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die, wie schon zu Anfang des Briefes, durch das Adverb modo (v. 88. 99) 
signalisiert ist. Diese Veränderung, die Metamorphose ihrer äußeren Gestalt, 
wird gleichgesetzt mit der Verwandlung, die Danaus von seiner Tochter 
erwartet: vom sanften, wehrlosen Mädchen zur Mörderin (v. 55f. und 65f.). 
Die cornua non sua (v. 90), die arma (v. 98), die lo aufgrund ihrer Metamor- 
phose tragen muß, sind für sie ebenso fremd wie der Dolch, die fera tela (v. 
56) für die Danaide: wie diese, so könnte auch sie sich fragen: quo bellica 
tela puellae? (v. 65).''° Während Hypermestra beinahe versehentlich mit 
dem Dolch dem neben ihr liegenden Lynceus die Haut ritzt (paene manus 
telo saucia facta tua est, v. 70), muß Io sich in acht nehmen, damit sie sich 
nicht an ihren eigenen Hörnern verletzt (et, te ne feriant, quae geris, arma, 
times, v. 98). Die Irrfahrten der Kuh (v. 104) entsprechen der Flucht der 
Danaiden,''' die ebenfalls aus ihrer Heimat vertrieben wurden (v. I11f.) und 
dabei den Weg der Io in entgegengesetzter Richtung zurücklegten. Ein 
Aspekt dieser Flucht aber ist neu bei Ovid:''? Io wird nicht von der Bremse 
oder vom Wahnsinn getrieben, sondern flieht vor sich selbst (v. 104) - ein 
sinnloser Versuch, von Ovid in Antithese und Chiasmus glänzend 
eingefangen: eadem sequerisque fugisque; tu tibi dux comiti, tu comes ipsa 
duci (v. 105). 


Die Vermutung, daß auch Hypermestra vor sich selber flieht, liegt 
nahe:!'? sie wagt es nicht, zu ihrer elegischen Rolle zu stehen, sondern glaubt, 
den epischen Anforderungen gerecht werden zu müssen. Doch es scheint, daß 
die Analogie des Mythos ihr den Weg gezeigt hat: es ist sicherlich kein 
Zufall, daß Hypermestra unmittelbar nach der Io-Erzählung zum ersten Mal 
überhaupt in ihrem Brief einen elegisch klagenden Ton anschlägt (v. 110: 
quod querar)'* -- nun erst ist sie in der Lage, sich in mitleiderregender weib- 
licher Hilfsbedürftigkeit an Lynceus zu wenden. 


"10 Vgl. ibid., 5. 135. 

ΠῚ Vgl. ibid., 5. 135. 

12 Dies nennt Ehwald (1900) “eine echt ovidische Pointe” (S. 24). 

113. Jacobson (1974) bezeichnet Hypermestra als “alienated from herself” (5. 133). 

!14 Das queror aus Vers 67 ist rückblickend, bezeichnet also ihre elegische Stim- 
mung in der Nacht, als sie sich ja auch zugunsten des elegischen Verhaltens ent- 
schied. Zu diesem nächtlichen queri findet Hypermestra nun nach all ihren Zweifeln 
und Ängsten durch den Io-Mythos wieder zurück, vgl. oben S. 32, Anm. 105. 
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Die Botschaft an Lynceus 


Der eigentliche Appell, den Hypermestra an Lynceus richtet, tritt im letzten 
Abschnitt ihres Briefes unmißverständlich zutage: nicht so sehr pietas, Opfer- 
bereitschaft und moralische Unschuld bilden die für ihn bestimmte Botschaft, 
sondern in erster Linie Hilflosigkeit, Furcht, Einsamkeit und weibliche 
Schwäche. Hypermestra strebt nicht nach Heldentod und ewigem Ruhm - sie 
will leben, sie will, daß Lynceus sie rettet. Und so appelliert sie an sein 
Mitleid und seine Dankbarkeit.''” Gleich im Anschluß an den Io-Mythos geht 
sie dazu über, ihr eigenes Geschick zu beklagen, und diese Klage kann ihre 
Wirkung auf Lynceus kaum verfehlen. Sie beginnt mit einem unüberhörbaren 
Vorwurf: die Familie des Lynceus, seine Brüder und vor allem sein 
machthungriger Vater tragen ja die Schuld an ihrem gegenwärtigen Elend; 
Aegyptus hat Danaus — aus dem blutrünstigen saevus pater (v. 53) ist ein 
mitleiderregender, hilfloser Greis geworden! (cum sene nos inopi turba 
vagamur inops, v. 114) — aus der Heimat vertrieben und dessen Reaktion, 
den Mordbefehl, letztlich provoziert. Lynceus ist mitverantwortlich und 
schon allein deshalb verpflichtet, ihr zu helfen. Doch damit ist Hypermestras 
Argumentation noch lange nicht erschöpft — kunstvoll zieht sie den Kreis 
immer enger, bis zuletzt nur sie und Lynceus übrigbleiben: Opfer desselben 
Schicksals, einsam und aufeinander angewiesen. Bereits den Hinweis aus 
Vers 112 muß Lynceus auch auf seine eigene Situation beziehen: eiectos 
ultimus orbis habet — auch er ist in Argos nicht zu Hause, auch er ist ein 
Fremdling — und Landsleute müssen in der Fremde zusammenhalten. Sodann 
hat ihn und Hypermestra dieselbe Katastrophe getroffen: der Verlust von 
jeweils 49 Schwestern und Brüdern (nam mihi quot fratres, tolidem periere 
sorores, v. 117) — wobei die Danaide großzügig darüber hinwegsieht, daß 
ihre Schwestern noch leben und sie sie nur in moralischer Hinsicht verloren 
hat: für sie existieren sie nicht mehr, und sie beweint sie ebenso wie die 
ermordeten Vettern (quique dati leto, quaeque dedere fleo, v. 116). Das 
gemeinsame Unglück muß Hypermestra und Lynceus besonders innig 
aneinander binden, zumal sie beide ja gewissermaßen die einzigen Überle- 
benden aus der consanguinea turba (v. 121) sind. Nachdem Hypermestra auf 
diese Weise deutlich gemacht hat, daß nicht nur sie auf Lynceus, sondern 
auch Lynceus auf sie angewiesen und sie beide geradezu füreinander be- 


115 Den Beginn dieses Appells sche ich bereits in Vers 110 und nicht erst in 119 
oder sogar 123 wie Jacobson (1974), S. 128. Daß auch die Schilderung der Hoch- 
zeitsnacht eine auf Lynceus bezogene kommunikative Funktion erfüllt, ist bereits 
bemerkt worden. 
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stimmt sind, geht sie zu ihrem nächsten Argument über: en ego quod vivis 
poenae crucianda reservor (v. 119)''° - weil sie Lynceus gerettet hat, 
schmachtet sie im Kerker, für ihn hat sie ihr eigenes Leben aufs Spiel gesetzt. 
Nun soll er ihr beweisen, daß sie sich nicht für einen Unwürdigen in diese 
Gefahr begeben hat (v. 124) — nur ein völlig gewissenloser Mensch könnte 
sich einem solchen Appell entziehen. Und als letzten Trumpf spielt sie dann 
die einzige mögliche Alternative zu ihrer Rettung aus: vel fer opem νοΐ dede 
neci!'' — gekrönt mit der Grabinschrift, in der sie noch einmal die ganze 
Ungeheuerlichkeit ihres Schicksals zusammenfaßt: in fremder Erde begraben, 
unverdient gestorben, damit ihr Bruder (Vetter) leben kann (exul 
Hypermestra pretium pietatis iniquum, /quam mortem fratri depulit, ipsa 
tulit, v. 129£.) — es liegt auf der Hand, daß Lynceus alles tun wird, um ein 
solches Ende zu verhindern.''* Doch damit er nicht etwa auf den Gedanken 
kommt, sie könne an einem solchen Heldentod und einem so ruhmreichen 
Epigramm Gefallen finden, fügt Hypermestra noch zwei Verse hinzu, die 
wiederum das Bild des hilflosen, verängstigten Mädchens heraufbeschwören: 
scribere plura libet (v. 131-132). Hier ist es, das “Lächeln ovidischen 
Humors”!'?: die mit Ketten gefesselte, vom Tode bedrohte Heroine, die sich 
dafür entschuldigt, daß sie nicht mehr schreiben kann, ist von rührender 
Komik - und es ist zugleich auch wieder die typische Verhaltensweise aller 
Heroinen, “le refus du tragique”'”". 


Femina sum et virgo 


Aus den bisherigen Beobachtungen ergeben sich einige Fragen: Weshalb 
kann Hypermestra, die allein und unbeobachtet ım Kerker ihren Brief an 


\!6 Hier scheint eine Reminiszenz an Catulls carmen 85 vorzuliegen: wie das 
catullische ‘excrucior’, so bezieht sich auch das ovidische “crucianda’ zumindest 
indirekt auf Hypermestras innere Zerrissenheit, wie Catulls Iyrisches Ich zwischen 
Haß und Liebe, so steht Hypermestra zwischen Epos und Elegie, dem Vater, der Haß 
und Mord von ihr verlangt, und dem Gatten, den sie gerne lieben möchte. 

ΠΤ Man fühlt sich an die Worte der Althaea erinnert: redde animam νοὶ me 
‚fraternis adde sepulcris (met. VIII 505) — auch dies ein Hilferuf, der jedoch ungehört 
verhallt, vgl. unten S. 175 mit Anm. 532 und S. 179. 

118 Dieses Ergebnis wird von Oppel (1968) sehr dezidiert festgehalten: “Lynceus 
wird nur eine Möglichkeit bleiben: sie zu retten, ihr zu helfen. Der Dichter läßt daran 
keinen Zweifel” (S. 70). 

115 Franz Stoessl. Ovid. Dichter und Mensch. Berlin 1959, S. 14. 

120 Frecaut (1972), 5. 164. 
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Lynceus schreibt, nicht von Anfang an zu ihrem elegischen Verhalten stehen? 
Wen versucht sie im ersten Teil des Briefes von ihrer heroischen Todesver- 
achtung zu überzeugen? Für wen sind die Argumente bestimmt, die sie im 
Rahmen ihres Entscheidungsmonologs in apologetischer Breite darlegt? 


Es liegt auf der Hand, daß die im ersten Abschnitt des Briefes geäußerte 
Furchtlosigkeit nicht zu der Botschaft an Lynceus gehören kann. Ebenso 
unpassend ist auch Hypermestras Verteidigung (v. 49-66): sie muß sich 
gewiß nicht vor Lynceus rechtfertigen, weil sie ihm das Leben gerettet hat. Es 
ist also anzunehmen, daß sich die Aufmerksamkeit Hypermestras während 
der Entstehung des Briefes auch anderen Dingen und Personen zuwendet. 
Dies geschieht in der Mythenerzählung, die mit ihrer Apostrophe an lo 
sicherlich nicht zu dem eigentlichen Schreiben an Lynceus gehört, und dies 
geschieht ebenso in den anderen Passagen, die mit der Botschaft an den 
Adressaten, dem Hilferuf Hypermestras, nicht in Einklang zu bringen sind. 


Wer aber ist es, der sich in die Kommunikation der beiden Ehegatten 
hineindrängt, der zwischen ihnen steht und die geistige Präsenz des Lynceus 
streckenweise nahezu auslöscht?'?! Wer ist jenes “Tu”, mit dem Hypermestra 
eigentlich spricht, auf das die meisten ihrer Äußerungen und Stellungnahmen 
in Wirklichkeit bezogen sind, vor dem sie sich verteidigt, vor dem sie ihre 
Liebe nicht beim Namen zu nennen wagt, vor dem sie die altehrwürdige 
Tugend der pietas bemühen zu müssen glaubt? 


Ein Vers vor allem ist es, in dem Ovid dem Leser einen Hinweis auf die 
Person gibt, die neben Lynceus und Io Hypermestras Denken beherrscht: 
Quam tu caede putes fungi potuisse mariti, scribere de facta non sibi caede 
timet! — dieser Vers (19f.), dieses iu, so rätselhaft es auf den ersten Blick 
erscheinen mag'””, ist einer der Schlüssel zum Code des Hypermestrabriefes. 


Es gibt im Grunde nur einen, der hier angesprochen sein kann, nur einen, 
der Hypermestra des Gattenmordes für fähig hielt: Danaus, der — ähnlich wie 
im Brief der Canace — so betont grausam und blutrünstig gezeichnete Vater, 
der violentus parens (v. 43), der saevus pater (v. 53). Und an ihm entzündet 
sich auch der erwähnte Konflikt zwischen Epos und Elegie, zwischen 


121 Völlig zu Recht stellt Jacobson (1974) u. a. in den Versen 7ff‘“ the total 
absence of Lynceus” fest (S. 127f.). 

122 Jacobson (1974) geht diesem Problem nicht aus dem Weg, gelangt jedoch, wie 
er offen zugibt, zu keiner befriedigenden Lösung: “Can this really be Lynceus?... 
Perhaps, if the text is sound, ἔμ is vaguely general. (1 have little faith in this view...)” 
(S. 128). 
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“Kindespflicht” und “Gattenliebe”'””. Um seine Herrschaft zu sichern — nun 
wird verständlich, weshalb Ovid wieder auf die machtpolitische, die epische 
Motivation zurückgegriffen hat (v. 111-113) -, verlangt Danaus von seinen 
Töchtern die heroische Bluttat, erwartet von ihnen männlich-kriegerisches 
Verhalten. Hypermestra jedoch vermag seine Erwartungen nicht zu erfüllen, 
sein Ansinnen ist ihr zuwider, ist ihrer Natur nicht gemäß (v. 55f. und 
65£.).'”* Der Konflikt zwischen der epischen und der elegischen Welt zwingt 
Hypermestra, sich zwischen Lynceus und Danaus zu entscheiden, zu wählen 
zwischen ihrem Gatten und ihrem Vater. 


Schon einmal — nicht erst in den Heroides — hat Ovid diese konflikt- 
trächtige Dreierkonstellation'?” gestaltet, und diese Gestaltung beweist, daß 
eine psychologische Interpretation der 14. Heroide durchaus keinen 
Anachronismus darstellt. Bei Seneca rhetor (contr. I 2)! ist das 
argumentum überliefert, das Ovid in der Rhetorenschule als Thema für eine 
controversia vorgelegt wurde — und überliefert ist auch, welche Facetten 
Ovid dieser Vorgabe abzugewinnen vermochte. Zwei Ehegatten schwören 
einander, daß beim Tod des einen Partners auch der andere seinem Leben ein 
Ende setzen wolle. Als der Mann sich auf einer Reise befindet, sendet er 
einen Boten mit der falschen Nachricht von seinem Tod zu seiner Frau; diese 
unternimmt einen Selbstmordversuch, den sie jedoch überlebt. Daraufhin 


123 Kraus (1948), S. 162. 

124 Augustin F. Sabot (Les Heroides d’Ovide. Preciosite, rhetorique et poesie. In: 
Aufstieg und Niedergang der römischen Welt II 31/4, Berlin 1981, S. 2552-2636) rückt 
Hypermestra aufgrund ihrer Entscheidung in die Nähe der sophokleischen Antigone 
und zitiert den berühmten Satz: οὔτοι συνέχθειν ἀλλὰ συμφιλεῖν ἔφυν (523). 
Ganz anders als Antigone ist Hypermestra jedoch in der moralischen Bewertung ihrer 
eigenen Tat und Motivation höchst unsicher. Sie handelt nicht aus prinzipiellen 
Erwägungen, sondern aus Liebe zu Lynceus, vgl. auch Oppel (1968), S. 69. Die von 
Spoth (1992) formulierte These von “innerer Entleerung oder Perversion der Liebe” 
(ibid., S. 198) scheint mir jedoch zu modern gedacht. Warum die Danaustochter ihre 
Liebe pietas nennt, läßt sich zwar aufgrund des bisher Gesagten bereits erahnen, wird 
aber noch ausführlicher zur Sprache kommen. 

125 Diese Dreierkonstellation - allerdings anders gewichtet und weniger lebensbe- 
drohlich - kennt auch die Elegie, denn die Liebe des Dichters zu seiner puella ist 
durch die Existenz des vir ständig bedroht, vgl. J. C. Yardley. The Elegiac 
Paraclausithyron. In: Eranos.76, 1978, S. 19-34, hier 5. 22. Wie der vir, so erhebt auch 
Danaus Anspruch auf seine Tochter; als er erkennt, daß sie sich von ihm distanziert, 
bindet er sie an sich, sperrt sie ein und verkörpert damit eine verschärfte Spielart des 
Eifersüchtigen aus der Elegie. 

126 Vgl. Döpp (1992), S. 24. 
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verlangt ihr Vater, sie solle sich scheiden lassen. Als sie sich weigert, verstößt 
und enterbt er sie. Ovid nun fügt diesem etwas eigenartigen Fall zwei 
Aspekte hinzu, die geeignet sind, den Konflikt zu verschärfen: zum einen 
haben die beiden Liebenden beim Namen des Vaters geschworen, so daß der 
Vater ganz stark in die Beziehung der beiden eingebunden wird, und zum 
anderen empfindet der Vater eine sehr große Liebe für seine Tochter, deren 
Liebe zu ihrem Mann er dagegen für übertrieben hält -- er ist eifersüchtig auf 
den Schwiegersohn. 


Die Frau zwischen Vater und Gatten, Eifersucht, Liebe und Tod - all 
diese Motive kehren nun in der 14. Heroide wieder: aus Liebe zu ihrem 
Mann stellt Hypermestra sich gegen den eigenen Vater, der doch als pater 
familias - auch die horazische Version deutete dies an'?’ - einen rechtlichen 
Anspruch auf ihren Gehorsam hat. Hypermestra selbst formuliert ihr 
Dilemma: femina sum et virgo (v. 55), Frau und Mädchen — Gattin und 
Tochter. In der Nacht, als der arglose Gatte ruhig schlafend neben ihr liegt, 
ist er es, für den sie sich entscheidet: seine Präsenz ist stärker als die des 
Danaus.'”® Nun aber, im Kerker, in der Gewalt ihres Vaters, dessen Gegen- 
wart sie als übermächtig empfinden muß, kommen der Danaide Zweifel. 
Ihnen sucht sie mit Argumenten zu begegnen, die nicht die ihren sind: diese 
Argumente stammen aus der Wertewelt des Danaus, der bis zu dieser schick- 
salhaften Nacht ja auch stets Hypermestras maßgebliche Bezugsperson 
gewesen ist: es sind epische, oder, wenn man so will, altrömische Tugend- 
begriffe, die, wie auswendig gelemt'”° ‚ immer wiederkehren, an denen sie 
sich hilflos festklammert — sie versucht, in den Dimensionen ihres Vaters zu 
denken und ihn mit seinen eigenen Waffen zu schlagen. Um seinen Wertvor- 


127 Eine der von der horazischen Hypermestra befürchteten Strafen war die Ver- 
bannung: me vel extremos Numidarum in agros classe releget (v. 47-48), in diesem 
Zusammenhang verweist der Kommentar von Kiessling-Heinze (1960) auf das 
römische Recht, das den Ungehorsam gegenüber dem pater familias mit relegatio 
ahndete (5. 313). 

128 Auch Ehwald (1900) erklärt die nächtliche Entscheidung der Heroine mit dem 
“Anblick des Lynceus” (S. 15). 

129 So erklärt sich auch Hypermestras von Spoth (1992) festgestellte “Vorliebe 
für unpersönliche Formen” (S. 193), vgl. auch Jacobson (1974), S. 129, Anm. 12. 
Der Grund hierfür ist jedoch m. E. nicht wie bei Spoth in ihrer elegischen Passivität 
zu sehen, vielmehr ist die Verselbständigung von Dingen, Worten und Körperteilen 
ein Signal für Hypermestras Konflikt: sie weiß tatsächlich nicht, ob ihre Entscheidung 
richtig war, sie weiß nicht, wer rechtlich gesehen einen größeren Anspruch auf sie 
hat, der Vater oder der Gatte. 
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stellungen zu entsprechen, stilisiert sie sich zur furchtlosen Heroine: die grau- 
samsten Strafen können sie nicht schrecken (v. 9-12). Nicht aus Angst oder 
Liebe, sondern allein aus Prinzipientreue, aus pietas hat sie gehandelt, sie hat 
sich nichts vorzuwerfen: non est quam piget esse piam (v. 14). Nicht ihr 
Verhalten, sondern das Ansinnen des Danaus war verbrecherisch (scelus, v. 
6), sie hat das heilige Feuer der Ehe nicht verletzt (v. 9), ihre Hände sind rein 
(v. 8). 


Für Danaus bestimmt ist auch die so wirkungsvolle Wiedergabe des 
nächtlichen Monologs: plötzlich ist das Motiv der Angst, das zuvor in unter- 
schiedlichen Formulierungen nahezu jedes Distichon beherrschte (verebar, v. 
36; tremui, v. 41: metum, v. 43; tremente manu, v. 44), dem der Gottesfurcht 
und religiösen Scheu gewichen: sed timor et pietas crudelibus obstitit ausis 
(v. 49).'”° Hypermestra malt eine großartige Szene (v. 51): wie eine Protago- 
nistin der Tragödie zerreißt sie dramatisch und effektvoll ihr Kleid, rauft sich 
die Haare und signalisiert dem Vater die Schwere ihres inneren Konflikts: sie 
macht sich die Entscheidung nicht leicht, immer wieder fordert sie sich selbst 
auf, dem Befehl des Danaus Folge zu leisten: iussa parentis effice! (v. 53- 
54), quin age! (v. 57), sie hält sich das Beispiel der fortes sorores (v. 57) vor 
Augen, sie gibt sich alle Mühe — doch die Argumente, die dagegen sprechen, 
sind einfach zu stark, zu bedeutend. Hypermestra begründet ihren Ungehor- 
sam mit der herkömmlichen Rollenverteilung des Epos. Ihre zarten, reinen 
Hände sind für die Waffe nicht geschaffen (v. 50.56), sie darf sie nicht mit 
Blut beflecken,'”' lieber will sie — die aufrechte Heroine! -- sich selbst den 


130 Ehwald (1900) unterscheidet merus, “die Besorgnis vor dem, was bevorsteht, 
was die Ausführung einer That hindert” und fimor, “die Furcht vor der That selbst, 
weil sie ein Unrecht ist” (S. 17), ein Hinweis, den Spoth (1992) m. E. zu Unrecht als 
“überflüssig” bezeichnet. Die Angst, die Hypermestra ihrem Vater gegenüber einge- 
steht, ist natürlich eine andere als die, mit der sie Lynceus zu beeinflussen sucht. Zu 
timor und pietas als Furcht vor Bestrafung des Sakrilegs und Ehrfurcht vor dem 
Heiligen vgl. auch Siegfried Jäkel. The 14th Heroid Letter of Ovid and the Danaid 
trilogy of Aeschylus. In: Mnemosyne ser.4, 26, 1973, 239 -- 248, pass. Der Gedanke 
ist auch bei Horaz bereits angelegt: die Schwester Hypermestras werden als impiae 
(v. 30-31) bezeichnet, der Vater als periurus (v. 34), Hypermestra als face nuptiali 
digna (v. 33-34) — der Akzent lieg klar auf der Verletzung des heiligen Eheschwures: 
“denn das foedus mit den Söhnen des Aigyptos ist natürlich unter Anrufung der 
Götter geschlossen”, heißt es im Kommentar von Kiessling-Heinze (1960), S. 312. 
Bei Ovid jedoch wird durch die starke Betonung der iussa parentis der Konflikt, die 
Problematik der Entscheidung zwischen zwei im Grunde gleichermaßen bindenden 
Verpflichtungen noch deutlicher herausgearbeitet. 

131 Hier findet sich ein Anklang an den “Gefesselten Prometheus” des Aischylos: 
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Tod geben (si manus haec aliquam posset committere caedem, / morte forei 
dominae sanguinolenta suae, v. 59f.). Ihre Bestimmung als Frau liegt im 
häuslichen Bereich, im Spinnen von Wolle (aptior est digitis lana colusque 
meis, v. 66) — Kämpfen und Töten ist Sache der Männer. Und schließlich 
kommen noch pragmatische Erwägungen hinzu: warum sollte man nicht den 
Vettern vor anderen, fremden Schwiegersöhnen den Vorzug geben - 
“Schwiegersöhne” sagt Hypermestra (externis... generis, v. 62), nicht Gatten: 
an der machtpolitischen Spekulation und auch an ihrer Wortwahl wird der 
Bezug auf Danaus deutlich, mit ihm führt sie die Diskussion, er ist der fiktive 
Gesprächspartner in ihrem sogenannten Monolog. Gerade deswegen aber 
sollte man nicht den Fehler begehen, und Hypermestras Argumente allzu 
wörtlich nehmen — sie sind verzerrt durch den Gedanken an den Vater und 
nicht als ehrliche, persönliche Äußerungen der Heroine zu bewerten.'” 
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Doch auch in den übrigen Passagen kann Hypermestra den Gedanken an 
ihren Vater nie ganz verdrängen, und so ist die Darstellung ihrer Beziehung 
zu Lynceus ebenfalls von dem Versuch gekennzeichnet, die Tat vor Danaus 
zu rechtfertigen: sie durfte ihn nicht töten, denn er ist ihr maritus (v. 19) und 
zudem ihr Vetter, ihr frater (v. 1.73.115.117.122.130), an den sie durch 
heiligen Eheschwur und durch Blutsverwandtschaft gebunden ist.'”” Es ist ein 
überaus feiner psychologischer Schachzug, daß Ovid dem Begriff der pietas 
in Hypermestras Brief eine so zentrale Bedeutung verleiht. Diese Tugend ist 
ja gerade der ‘Schwachpunkt’, ihren Anforderungen ist Hypermestra nicht 


Hypermestra selbst ist mitis (v. 55), ihre Hände sınd molles (v. 56), immunes caedis 
(v. 8), nicht sanguinolentae (v. 60) -- Prometheus hatte der Io prophezeit, “eine der 
Töchter” werde “lieber unwehrhaftig als mordbefleckt heißen wollen”, so Stoessl. 
Die Hiketiden des Aischylos als geistesgeschichtliches und theatergeschichtliches 
Phänomen. Wien 1979, 5. 83: ἄναλκις μᾶλλον 7) μιαιφόνος (868). Auch bei 
Horaz ist Hypermestra mollior als ihre Schwestern. 

132 Aus diesem Grund ist es auch unwesentlich, ob die von Spoth (1992) proble- 
matisierte “Konfliktlösung” (5. 193) im Monolog stattfindet oder nicht — nicht die 
hier referierten Gründe sind es, die Hypermestra zu ihrer Entscheidung veranlaßt 
haben. 

3 Das Verhältnis Vetter-Cousine steht eindeutig im Vordergrund; mit den 
Begriffen frater und soror meidet Hypermestra ängstlich jegliche erotische Asso- 
ziation, vgl. auch Spoth (1992), 5. 197, das geht so weit, daß sie sogar die auf Io 
eifersüchtige Iuno lediglich als Schwester Jupiters bezeichnet (v. 95). 
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gerecht geworden. Aus pietas wäre sie Danaus gegenüber zu kindlichem 
Gehorsam verpflichtet gewesen, und nun versucht sie ihm zu beweisen, daß 
sie auch Lynceus gegenüber pietas habe üben müssen.” 


Ihre wahren Beweggründe aber wagt sie sich in ihrer Gewissensqual nicht 
einzugestehen, selbst in den unmittelbar an Lynceus gerichteten Worten 
vermeidet sie es tunlichst, von Liebe zu sprechen.'” Unpersönlich und 
wieder ganz im Stil der Heroine, die nur um der Prinzipien und nicht um der 
Menschen willen handelt, ist schon die Anrede “Belide” (v. 73), mit der sie 
ihren Ehemann in der Hochzeitsnacht aus dem Schlaf reißt — doch sie ist 
nicht nur unpersönlich: sie könnte tatsächlich auch Danaus gegenüber 
verwendet werden, es ist eine Bezeichnung, die für den Belosenkel Lynceus 
und den Belossohn Danaus gleichermaßen zutrifft.'”* Man ahnt, wie fest die 
Präsenz des Vaters in den Gedanken Hypermestras verankert ist. Doch die 
Frage ist, wie Hypermestra tatsächlich zu Lynceus steht und was dafür 
spricht, daß auch die 14. Heroide ein Liebesbrief ist!””. 

Zunächst einmal ist die Liebe als Ursache für Hypermestras Ungehorsam 
unmißverständlich überliefert: im “Gefesselten Prometheus” des Aischylos 
gelangt Io — auch hier besteht ein enger Zusammenhang zwischen 
Hypermestra und der Inachustochter — auf ihren Irrfahrten in das “Grenzland 
der Erde”'”*, wo Prometheus zur Strafe für seinen Ungehorsam gegenüber 
Zeus mit Ketten an den Felsen geschmiedet ist. Von ihm erhält sie eine 


134. Oppel (1968), 5. 126, Anm. 9, zitiert Heinrich Dörrie (Pietas. In: Der 
altsprachliche Untericht 4/2,1959, S.11) der die pietas erga deos und die pietas erga 
‚parentes unterscheidet. Genau dies sind die beiden Größen, in die Hypermestra ihren 
tatsächlichen Konflikt zwischen elegischer Liebe und epischer Pflicht umzudeuten 
versucht. 

135 Vgl. Jacobson (1974), 5. 125. 

136 Diese Anrede fügt sich zudem sehr gut ein in Hypermestras Konzept, den 
Gatten auch und vor allem als Vetter zu betrachten -- Belos ist der gemeinsame Groß- 
vater von Hypermestra und Lynceus, von Danaiden und Aigyptiaden, und Hyper- 
mestra betont hier wiederum das Verwandtschaftsverhältnis, das den Gedanken an 
eheliche Liebe gar nicht erst aufkommen lassen soll, vgl. auch Jacobson (1974): “the 
manner, in which Hypermestra addresses Lynceus offers a quality of distant and aloof 
formality” (S. 127). 

137 Hermann Fränkel (1945/1970) bezeichnet die Heroides ausnahmslos als 
“Liebesbriefe” (S. 38), und Oppel (1968) spricht sich ausdrücklich dafür aus, auch 
dem Hypermestrabrief das Motiv der Liebe zugrunde zu legen (5. 69). 

138 Aischylos: Prometheus, gefesselt. Übertragen von Peter Handke. Frankfurt am 
Main, 1986, S. 7, Vers 1. 
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Prophezeiung (v. 855ff.), die auch die Tat Hypermestras beinhaltet: in der 
Nacht werden die Danaiden ihre Vettern töten, nur eine wird aus Liebe 
(iuEEoG)'”” den σύνευνον, den bei ihr Liegenden verschonen (v. 865f.), 
weil sie sich lieber der Feigheit als der Blutschuld bezichtigen lassen will.'* 
Diese beiden, also Hypermestra und Lynceus, werden in Argos eine neue 
Dynastie begründen, aus der in ferner Zukunft auch der Held hervorgehen 
wird, der Prometheus befreit — Herakles. Dieser Version schließt sich auch 
Horaz an: in der Erwähnung der Göttin Venus (v. 50) liegt eine zarte, doch 
eindeutige Andeutung der Beweggründe Hypermestras.'*' Lediglich das als 
Bibliothek des Apollodor überlieferte mythologische Handbuch (II 1,1-2,21) 
kennt noch eine andere Version des Hypermestra-Mythos: die Danaide 
schont Lynceus, weil er in der Nacht ihre Jungfräulichkeit respektiert hat — 
eine Version, die, falls sie Ovid bekannt war, für eine elegische Dichtung 
allerdings eher abwegig ist.'” Es ist also davon auszugehen, daß Ovid mit 
dem mythologischen Wissen des Lesers von der Liebe zwischen 
Hypermestra und Lynceus rechnet. 


139. ἵμερος ist “der unwiderstehliche Zug zu einem vor Augen befindlichen 


Gegenstand”, πόϑος (in den “Schutzsuchenden” des Aischylos der Sohn der 
Aphrodite, 1040) als “das aufgeregte Verlangen, die Sehnsucht nach dem entfernten 
Objekt..., während Eros, über beiden stehend, die thätige Liebe bezeichnet”, so 
definiert bei W. H. Roscher (Hrsg.). Ausführliches Lexikon der griechischen und 
römischen Mythologie. Leipzig 1886-1890. Bd. 1,2, Sp. 2903, Art. “Pothos”, noch 
ein weiteres Mal kommt ἵμερος in den “Schutzsuchenden” vor (86) als der 
παναληϑῶς Διὸς ἵμερος: “Der Dichter wählt für den Willen Gottes hier das Wort 
Sehnsucht (μέρος), weil auch die Liebe des Gottes zu lo, der das Geschlecht seiner 
Heldinnen das Dasein verdankt, für ihn ein Ausfluß seines weltdurchwaltenden 
Willens ist”, so der Kommentar von Kraus (1948), S. 126. 

'% Die von Ehwald (1900) geäußerte Ansicht, wonach “ἵμερος ohne jede 
erotische Nebenbedeutung von Aeschylus gebraucht wird” (S. 7), ist wohl schwerlich 
aufrechtzuerhalten, vgl. Stoessi (1979), S. 83; Oppel (1968) sieht Hypermestras Tat 
durch “die gerade erwachende zarte Liebe” motiviert (5. 114, Anm. 17). Zum 
“Verständnis von ἵμερος als Liebesverlangen” vgl. auch Spoth (1992), 5. 197. Eine 
Kristallschale bildet Hypermestra und Lynceus gemeinsam mit dem Liebesgott 
Pothos ab, vgl. H. W. Roscher (1886-1890), Sp. 2843. 

14 Vgl. Kiessling / Heinze (1960), 5. 313; Oppel (1968) legt die Motivation der 
horazischen Hypermestra anhand der Verse 43f. und 50 auseinander in “Mitleid” und 
“Liebe” und folgert daraus, daß Horaz einen starken Einfluß auf Ovid gehabt haben 
müsse (5. 127, Anm. 10). 

#2 Oppel (1968) hält eine Unterdrückung des Liebesmotivs gerade bei Ovid für 
nicht sehr wahrscheinlich (S. 73). 
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Dafür sprechen auch andere Überlegungen: unter Gefährdung ihres 
eigenen Lebens hat Hypermestra einen jungen Mann, den sie in dieser Nacht 
womöglich zum ersten Mal gesehen hat, vor dem Tode gerettet, und es ist 
kaum vorstellbar, daß eine andere Regung als die Liebe stark genug wäre, ein 
junges Mädchen zu einer solchen Tat zu bewegen. Wäre es nur die Angst 
gewesen, sich die reinen Hände mit seinem Blut zu beflecken, dann hätte sie 
sich bis zum Morgen passiv verhalten und sodann einen anderen das grausige 
Werk verrichten lassen können — diese Möglichkeit ist bei Horaz 
angesprochen (nec 16 feriam neque intra claustra tenebo, v. 43-44), doch 
Hypermestra weist sie von sich: sie wird aktiv, sie weckt Lynceus und 
veranlaßt ihn zur Flucht.'** Daß sie aber nicht die furchtlose und stolze 
Jungfrau ist, die für einen ihr völlig Unbekannten gleichsam aus Prinzipien- 
treue ihr Leben aufs Spiel setzt, verraten ihre eigenen Worte immer wieder. 
Ihre Argumentation ist eine Gratwanderung: was sie, den inneren Blick auf 
den Vater gerichtet, als natürliche Sanftmut darzustellen versucht, das gerät 
ihr zuweilen kaum verkennbar zu einer Zärtlichkeit Lynceus gegenüber, die 
man nur als Liebe bezeichnen kann. 


Trotz der angesprochenen übermächtigen Präsenz des Vaters ist — mit 
Ausnahme der Verse 49-66 — die gesamte Schilderung der Hochzeitsnacht 
Lynceus gewidmet: zwar gesteht Hypermestra sich auch hier ihre wahren 
Gefühle nicht ein, doch der Ton ist ein anderer, und es gelingt ihr immerhin 
zeitweise, die Maske der stolzen Heroine fallen zu lassen. Insbesondere die 
Verse, die ihren Entscheidungsmonolog einrahmen, zeichnen die intime 
Atmosphäre des Brautgemachs (ipse iacebas, v. 41) mit seltener Schönheit. 
Unwillkürlich begreift man, daß Hypermestra die von ihr geforderte Tat nicht 
begehen kann: admovi iugulo -- sine me tibi vera fateri -- admovi iugulo tela 
paterna tuo (v. 47-48).. Ungeheuerlich erscheint ihr allein der Versuch, 
dem Befehl des Vaters nachzukommen: non ego falsa loquar (v. 45), und 


143 Hierin ist das Verhalten Hypermestras eben nicht von Passivität und “elegi- 
scher Machtlosigkeit” gekennzeichnet, wie Spoth (1992), 5. 193ff., dies verstanden 
wissen will. Den Anlaß zu ihrer gegenwärtigen Situation gab sehr wohl ein aktiver 
Entschluß -- nun freilich, im Kerker, mit schweren Ketten gefesselt, ist Hypermestra 
verständlicherweise recht passiv; aber sie tut, was sie in ihrer Lage noch tun kann: sie 
schreibt einen Brief, sie ruft um Hilfe. 

|# Mit Spoth (1992), 5. 191, Anm. 4, entscheide ich mich gegen “die von Dörrie 
bevorzugte Lesart”: das anaphorisch zweimal ansetzende Bekenntnis des Unvor- 
stellbaren, Unaussprechlichen ist einfach zu schön mitempfunden, fügt sich überdies 
hervorragend an das non ego falsa loquar aus Vers 45 und ist schließlich auch die im 
ältesten Codex, dem Puteaneus aus dem 9. Jahrhundert, überlieferte Version. 
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schließlich erschrickt sie fast zu Tode, als sie Lynceus, der im Schlaf die 
Arme nach ihr ausstreckt, beinahe mit dem Dolch die Haut ritzt (v. 70). Kein 
Wort des Widerwillens gegen den neben ihr Liegenden, den gewalttätigen 
Fremden, den Ungewollten. Hermione glaubt, sich am Körper des verhaßten 
Neoptolemus die Hände schmutzig zu machen (her. VIII 114), und sie meidet 
ihn, wo sie nur kann (her. VII 110) -- nichts dergleichen bei Hypermestra: sie 
vergießt Tränen über seinem Leib (v. 67f.). Hier sucht man sie vergeblich, 
die heroisch-frigide pietas der Danaide. 


Doch Hypermestras wahre Gefühle lassen sich nicht nur aus der 
Abwesenheit von Haß, ex silentio gewissermaßen, beweisen. An einer Stelle 
nennt sie ihre Liebe beim Namen, getarnt zwar durch den allgegenwärtigen 
Begriff der pietas und eingebunden in die verwandtschaftliche Beziehung der 
Bruderkinder, doch zugleich eindeutig gekennzeichnet durch eine Innigkeit 
und Direktheit der Anrede, wie sie in den übrigen Passagen des Briefes nur 
selten aufblitzt. Gewiß, es ist nicht das Wort amor, das die junge Frau 
gebraucht, aber es ist ein Wort, das in der Liebesdichtung nahezu dieselbe 
Bedeutung hat -- cura: at tu, sigua piae, Lynceu, tibi cura sororis (v. 123).'* 
Es ist dies die einzige Stelle des gesamten Briefes, an der Hypermestra 
Lynceus beim Namen nennt, und es ist ihre eigentliche Botschaft an ihn: rette 
mich, wenn auch du mich liebst! Und von welcher Art diese Liebe ist, zeigt 
der unmittelbar darauffolgende Vers: quaeque tibi tribui, munera dignus 
habes. Der erotische Nebensinn von munera kann kaum bezweifelt werden — 
bei aller pietas sollte man nicht vergessen, daß es sich bei der 14. Heroide 
um ein elegisches Gedicht Ovids handelt.'* 


Diese Feststellung führt uns zu dem im Hinblick auf seine mögliche 
Doppeldeutigkeit bezeichnenderweise heftig diskutierten Vers 42: quaeque 


145 Vgl. Antonio La Penna. Note sul linguaggio erotico dell’elegia latina. In: Maia 
4, 1951, 5. 187-209, hier S. 199. Man denke etwa an am. 1 3: non sum desultor 
amoris/tu mihi siqua fides, cura perennis eris — die Entsprechungen sind unver- 
kennbar. Wenn Spoth (1992) cura hier auf eine bloß “verwandtschaftliche Bedeu- 
tung” reduziert (S. 197), so erzielt Hypermestra noch nach 2000 Jahren die ge- 
wünschte Wirkung: sie täuscht die Leser, und sie täuscht womöglich auch sich selbst. 

46 Vgl. Ὁ. W. T. Vessey. Humour and Humanity in Ovid’s Heroides. In: 
Arethusa 9, 1976, S. 91-110, hier S. 106. Ehwald (1900) deutet jedoch die munera 
als “die Rettung aus Lebensgefahr und nichts anderes ” (S. 26). Von einem erotischen 
Nebensinn kann man ebenso bei premere (v. 32) ausgehen, wengleich auch hier die 
textkritische Situation nicht eindeutig ist. Jacobson (1974) schließlich verweist auch 
auf die Doppeldeutigkeit von Vers 17 (S. 140, Anm. 44). 
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tibi dederam, vina/causa/plena soporis erant.'* Die textkritische Diskus- 
sion kann und soll hier nicht ein für allemal entschieden werden, auf der 
Basis des bisher Gesagten jedoch ist die Aussage klar: für welche Lesart man 
sich auch entscheiden mag, die Ambivalenz des ersten Halbverses bleibt in 
jedem Falle bestehen.'“* Es ist nicht davon auszugehen, daß Lynceus -- in 
seiner Hochzeitsnacht! — gleich nach dem Gelage ın tiefen Schlaf gesunken 
ist:'*” die bereits erwähnte Geste in Vers 69 weist in ihrer unübersehbaren 
Vertraulichkeit recht deutlich darauf hin, daß die eheliche Vereinigung 
stattgefunden hat,'”° ebenso die Formulierung frigida facta (v. 38), die ahnen 
läßt, daß Hypermestra nicht die ganze Nacht hindurch frigida gewesen ist. 
Wenn Hypermestra sich als virgo bezeichnet, so hat dies mit der Version des 
Apollodor nichts zu tun, sondern bezieht sich auf ihre Jugend: als femina ist 
sie natura, als virgo annis mitis, anders läßt sich der Vers (55) nicht 
verstehen.'”' Auch Horaz, der das Geschehen ja mit Venus in Zusammenhang 
bringt und der abweisenden Lyde Hypermestra als Kontrastfigur und Vorbild 
gegenüberstellt, bezeichnet die Danaide als virgo nobilis (v. 35-36).'”? Und 


47 Zur textkritischen Diskussion des Verses 42 vgl. den Überblick bei Spoth 
(1992), 5. 196, Anm. 32. 

148 Selbst wenn man vina soporis liest, ist es nicht undenkbar, daß Hypermestra 
das, was sie Lynceus reichte, in dieser Weise metaphorisch verbrämt; Ovid spielt hier 
mit der Ambivalenz des quaeque tibi dederam — und mit der Lesererwartung. 

149 Vgl. hierzu auch die augenzwinkernde Warnung von Josef Delz. Heroidibus 
Ovidianis argutiae restitutae. In: Kontinuität und Wandel. Festschrift Franco Munari. 
Hildesheim 1986, S. 79-88: “...nam cave credas iuvenes quamvis ebrios continuo in 
sormnum lapsos esse” (5. 87). 

1:0 Spoth (1992), 5. 196, Anm. 34, verweist selbst, obwohl er Ovids Verzicht auf 
das Liebesmotiv betont, auf die konkrete Bedeutung des “amplexus’ im elegischen 
Kontext (Properz II 15,9. II 266,49. IV 5,33) und bezeichnet die angesprochene 
Geste als “ausgelassenes Liebesspiel” (ibid., 5. 196) — eine gewisse innere Wider- 
sprüchlichkeit seiner Darstellung versucht er mit der “Entleerung” oder “Perversion” 
der “elegischen Standards” aufzufangen (pass.), vgl. oben S. 37, Anm. 124. 

191 Vgl. Jacobson (1974), S. 140. 

152 Ehwald (1900), 5. 7, Oppel (1968), 5. 126, Anm. 6, Giuseppe Giangrande 
(Latin Contributions. In: Eranos 64, 1966, 5. 153-160), 5. 1548 u. a. lassen sich 
offenbar sehr stark von der bei Apollodor überlieferten Mythenversion beeinflussen. 
Spoth (1992), S. 198 und Steinmetz (1987), S. 143 erblicken in dem bewußten Sich- 
Absetzen von der literarischen Vorlage die eigenständige Leistung Ovids, was ich 
jedoch aus den genannten Gründen nicht für wahrscheinlich halte. Die eigentliche 
Leistung ist in diesem Fall m. E. nicht die ovidische Selbständigkeit gegenüber der 
mythologischen Überlieferung, sondern die Raffinesse, mit der er Hypermestra ihre 
wahren Gefühle kaschieren läßt. 
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ebenso ist die Trunkenheit des Bräutigams'” kein ausreichendes Argument, 
sondern liegt in der komastischen und elegischen Topik begründet:'” im 
Paraklausithyron kommt der exclusus amator stets angetrunken von einem 
Gelage, und Ovid selbst legt in den Remedia amoris (806f.) dar, wie der 
Alkoholgenuß sich auf das Liebesverlangen auswirkt: wenig Wein facht es 
an, viel Wein erstickt es wieder.'” Einen unfreiwilligen Hinweis auf die 
gemeinsame Liebeserfahrung, die sie und Lynceus verbindet, gibt Hyper- 
mestra schließlich auch in der so betonten Heiligkeit des ehelichen Feuers: 
quem non violavimus (v. 9), sowie in der Verwendung des elegischen vir (v. 
12) oder auch der Begriffe maritus (v. 19) und nupta (v. 12): durch diese 
formellen Termini versucht sie, ihr Argument der pietas, zu der sie dem 
Ehepartner gegenüber verpflichtet ist, zu stützen, doch in ihrem Eifer 
bemerkt sie nicht, daß ihre tugendhaft-heroische Maske dadurch an Glaub- 
würdigkeit verliert. 


Zusammenfassung 


Der Gedankengang und die psychologische Struktur der 14. Heroide sollen 
nun abschließend noch einmal Schritt für Schritt nachvollzogen werden. Zu 
den bereits angesprochenen Besonderheiten der Heroides gehört die Umdeu- 
tung altbekannter Mythen: jede der ovidischen Heroinen ist durch ihre Liebe 
zu einer elegischen Figur geworden — zu der sie umgebenden Welt der 
Krieger und Halbgötter hat sie mit einem Mal ein gestörtes Verhältnis und 
sieht sie mit ganz anderen Augen. In ihrer eigenen Sage wird sie zum 
Fremdkörper, mit ihrer elegischen Liebe begeht sie einen ‘Fauxpas’, sie 
verstößt gegen die Normen und Erwartungen des epischen Systems. 


Auch Hypermestra begeht einen solchen ‘Fauxpas’: sie verliebt sich in 
den Mann, den sie töten soll. Den kriegerischen, machtpolitisch motivierten 
Auftrag weist sie zurück, weil sie liebt — damit ist sie für den Konflikt 
zwischen Epos und Elegie, für die elegische Zurückweisung von Gewalt und 


193 Mit ihr argumentiert Spoth (1992), S. 196, Anm. 32. 

14 Zu “drunkenness and sexual desire” und “the standard komastic equipment of 
garland and torches (!)” in der Tradition des griechischen Komos und der römischen 
Elegie vgl. J. C. Yardley (1978), 5. 20ff. 

15% Vgl. Müller (1952), 5. 13. Die enthemmende Wirkung einer gewissen Menge 
von Alkohol wird u. a. deutlich in Properz II 34: ein Freund namens Lynceus (!) hat 
sich Cynthia zu nähern versucht, und Properz verzeiht ihm nur, weil möglicherweise 
der reichliche Weingenuß (multo mero, v. 22) die Ursache war. 
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Krieg ein geradezu ‘klassisches’ Beispiel. Doch Hypermestras Situation hat 
etwas Paradoxes: durch ihre elegische Liebe wird sie zu einer Heldin wie 
Antigone'”, einer Frauengestalt von epischem oder tragischem Format, die 
ihr eigenes Leben für das eines anderen aufs Spiel setzt — so kennen wir sie 
aus der Ode des Horaz, und dies ist auch die Rolle, die die ovidische Heroine 
zu spielen versucht. Dieser Versuch aber scheitert kläglich: Epos und Elegie 
sind unvereinbar, überall dort, wo Hypermestra sich zur Heldin zu stilisieren 
versucht, klingen ihre Worte gefühllos und unecht — für ihre ganz indivi- 
duelle und unverwechselbare Liebe ist in diesem Zusammenhang kein Platz. 


Die gesamte 14. Heroide ist gekennzeichnet von einern beständigen Auf 
und Ab, von “Aufschwung und Zurücksinken”'”” - ehrliche elegische 
Passagen wechseln ab mit heroischen Äußerungen von vorgetäuscher Tapfer- 
keit und Tugend. Die Besonderheit des Hypermestrabriefes besteht darin, daß 
die Schreiberin nicht nur das epische Geschehen mit elegischen Augen sieht — 
die Schrecken der Nacht, die Grausamkeit des Danaus, ihre Hilflosigkeit -, 
sondern umgekehrt auch bemüht ist, ihr eigenes elegisches Verhalten in 
epische Kategorien zu pressen — aus amor wird pietas. Dieses Bemühen aber 
macht Hypermestra nicht zu einer Ausnahmeerscheinung unter den ovidi- 
schen Heroinen, sondern ist einfach der für ihre Situation und Veranlagung 
charakteristische Zug, der ja bei jeder der Heroinen ein jeweils anderer ist. In 
einer einzigen Nacht hat sich alles für sie verändert: sie wird vom Kind zur 
Frau, und zwar zur liebenden Frau, das heißt, ihre Bezugsperson ist nun nicht 
mehr ihr Vater, sondern ihr Mann, und sie trifft — vielleicht zum ersten Mal 
in ihrem Leben -- eine selbständige und gegen den Vater gerichtete 
Entscheidung. Hypermestra liebt, bindet sich an den geliebten Mann und löst 
sich vom Vater — sie wird erwachsen, entwächst seinem Einfluß und damit 
zugleich auch dem Einfluß einer Welt, die den Verpflichtungen eines 
Menschen mehr Bedeutung beimißt als seinen Gefühlen. 


Doch diese erste elegische Liebesnacht ist allzu schnell vorüber — der 
Morgen naht und mit ihm die feindliche epische Gewalt — angstvoll, gehetzt 
und atemlos zählt die Heroine die Gefahren auf: iamque patrem famulosque 
patris lucemque timebam (v. 71). Hypermestra läßt Lynceus entkommen, sie 
selbst jedoch bleibt in der Welt, die bisher auch die ihrige war. Zu einem 
endgültigen Bruch ist sie nicht in der Lage, vielleicht glaubt sie auch, den 
Vater erweichen zu können; sie wirft sich ihm zu Füßen, doch vergebens: 
hart und unerbittlich sind die Gesetze des Epos, ein solcher Verrat muß 


136 Vgj. oben 5. 37, Anm. 124. 
157 Spoth (1992), S. 191. 
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bestraft werden, auch an der eigenen Tochter: abstrahor a patriis pedibus (v. 
83). Zu flüchtig war ihre erste elegische Erfahrung, als daß sie nun, im 
Kerker, in der Gewalt des Danaus, in der Lage wäre, zu ihrer nächtlichen 
Entscheidung zu stehen. Hypermestras Perspektive auf ihr eigenes Schicksal 
ist bestimmt von ihrer Unsicherheit: auch sie steht “zwischen zwei Welten”, 
und sie weiß nicht, wohin sie gehört. 


Die gesamte 14. Heroide ist deshalb ein Dokument des Zweifels, ein 
ständiges Schwanken zwischen Danaus und Lynceus, den beiden Personen, 
an die Hypermestra sich gebunden fühlt; mal ist der eine, mal der andere ihr 
Gesprächspartner. Unter diesem Aspekt ergibt sich für das Stück folgende 
Gliederung:'”* die Verse 1-6 sind Mitteilungen an Lynceus, doch in ihrem 
vorwurfsvoll empörten Ton bereits beeinflußt vom heroischen Trotz der fol- 
genden Passage, mit der Hypermestra sich an den in ihrem Geist gegenwär- 
tigen Vater wendet (v. 7-16). Die Verse 17-18 sind Selbstgespräch, 19-20 an 
Danaus gerichtet. Für Lynceus und auch für sich selbst schreibt die Heroine 
sodann die Ereignisse der Nacht nieder (v. 21-48), während der Rechtfer- 
tigungsmonolog (v. 49-66) wiederum für den Vater bestimmt ist. Die Verse 
67-84 sind Teil des Briefes an Lynceus. Den lo-Mythos (v. 85-109) erzählt 
Hypermestra für sich selbst, und so, wie lo von der ihr fremden Gestalt 
befreit wird (v. 107-108), gelingt es auch Hypermestra im letzten Abschnitt 
(v. 110-132), die epische Maske abzunehmen und sich Lynceus so zu zeigen, 
wie sie ist: klagend, hilflos, sehnsüchtig — eine elegische Frau. Bis zuletzt 
allerdings ist der Einfluß des Vaters auf das junge Mädchen so stark, daß sie 
es nicht wagt, sich ihre Liebe einzugestehen und sie beim Namen zu nennen. 


18 Diese Unterteilung des ‘Briefes’ beruht auf der bereits erwähnten These von 
Steinmetz (1987), der die Heroides als Monodramen auffaßt. Dargestellt wird dem- 
nach eine Heroine, die einen Brief schreibt, und das bedeutet, daß der Text der 
Heroide nicht mit dem Brieftext identisch ist, sondern darüber hinaus auch monolo- 
gische Passagen enthält, die die Heroine nur spricht, nicht aber niederschreibt. 


Medea 


Den Frauen eine Stimme! 


Unmittelbar bevor Medea und Jason in der Medea-Tragödie des Euripides 
zum erstenmal aufeinandertreffen, werden in einer Szene zwischen Medea 
und dem Chor die Positionen von Mann und Frau eindrucksvoll skizziert. 
Von Medeas leidenschaftlichem Feuer angesteckt und von ihrer barbarischen 
Wildheit'” fasziniert, preist sie der Chor der korinthischen Frauen, '°° weil sie 
dem weiblichen Geschlecht Ehre bringe, und beklagt zugleich, daß die 
Sprache unter Männern und Frauen ungleich verteilt sei, denn sonst hätten die 
Frauen schon längst der Männerwelt ihre eigenen “Versionen von Geschich- 
ten” entgegengesungen.'°' Die Sendung Medeas besteht demnach unter 
anderem darin, dem weiblichen Denken und Fühlen eine eigene Sprache und 
Ausdrucksmöglichkeit zu schenken, die sich von der Sprache des Heroischen 
abhebt'°” und damit den Frauen über das ihnen bisher zugestandene Maß 


19 Kurt von Fritz (Die Entwicklung der Medea-Sage und die Medea des 
Euripides. In: Antike und Abendland 8, 1959, S. 33-106) deutet das Barbarische in 
der euripideischen Medea als eine Art unzivilisierter Leidenschaftlichkeit, die sie von 
den kultivierten korinthischen Bürgerinnen unterscheidet. Damit ist es “etwas unge- 
brochen Menschliches, das durch das Barbarentum hindurch zum Ausdruck gebracht 
wird” (S. 56), wie sich überhaupt die euripideische Eigenart darin äußert, “daß er die 
im einen oder im anderen Sinne idealisierten, das heißt ins Übermenschliche gestei- 
gerten, menschlichen Beziehungen der Sage in die unerbittliche Realität gegenwär- 
tigen Lebens zurückübertrug” (ibid., S. 40). Die Versuchung ist groß, hierin eine 
Parallele zu Ovid zu sehen, doch nach den aus der Interpretation des Heroinenbriefs 
gewonnenen Ergebnissen muß man vorsichtig sein: Hypermestra hat die herrschenden 
Strukturen nicht durch ihre großartige Menschlichkeit gesprengt, sondern ihre 
heroische Rolle dadurch fragwürdig gemacht, daß 516 sie so schlecht gespielt hat. 
Vereinfachend könnte man vielleicht sagen, daß Medea das Gewand der Zivilisation 
zu eng ist, während Hypermestra — und vielleicht auch die übrigen ovidischen 
Heroinen - im Kleid der ‘großen’ mythischen Frau zu ertrinken droht. 

160 Euripides: Medea 410ff. 

16! Euripides: Medea 424: vgl. hierzu von Fritz (1959), S. 63. 

162 [n der Interpretation von Rush Rehm (Medea and the λόγος of the Heroic. 
In: Eranos 87, 1989, S. 97-115) scheitert Medea, weil sie sich letztlich doch wieder 
auf die männliche Logik von Vernichtung und Vergeltung, “the old — and destructive 
- λόγος of male heroics” (5. 106), einläßt und aus Angst, daß ihre Feinde über sie 
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hinaus Gehör verschafft. Medea jedoch kann diese Chance nicht wahrneh- 
men, denn der Ausweg, den sie sucht, die Alternative zur Unterwerfung unter 
die herrschende Ordnung, führt sie letztlich aus aller menschlichen Ordnung 
und aus dem Mensch-Sein selber heraus. 


Zumindest die sprachliche Situation hat sich seit den Heroides 
grundlegend verändert. Man könnte sagen, daß Ovid in ihnen die Anregung 
des Euripides aufgegriffen und verwirklicht hat. Seine Heroinen sind tatsäch- 
lich Dichterinnen, die “den Männern ihre eigenen (...) Versionen von 
Geschichten ‘“entgegensingen’” und die aus Epos und Tragödie bekannten 
Mythen in elegischer Brechung und aus einer ganz und gar weiblichen Sicht 
darstellen.'® Damit hat Ovid eine neue literarische Möglichkeit geschaffen, 
eine Sprache in das Epos hinein und gegen das Epos, eine weibliche oder, 
allgemeiner gesprochen, eine individuelle Sprache und Denkweise, die geeig- 
net ist, das episch-heroische System in Frage zu stellen’. Doch gerade 
wegen ihres individuellen Charakters ist diese Sprache nicht übertragbar. Die 
ovidischen Heroinen rufen keine Frauenbewegung ins Leben, sie verstehen 
sich nicht als Teil eines Kollektivs, das um die gleichen Rechte kämpft, die 


triumphieren könnten, ihre eigenen Kinder tötet (5. 1096). Bei von Fritz (1959) ist 
jedoch “die alte Heldenethik”, gegen die Medea sich auflehnt, nur ein Teil der 
Problematik. Sie bedingt die “Blindheit Iasons” (5. 51), das heißt die Selbstver- 
ständlichkeit, mit der er seinem Heldentum weibliche Einzelschicksale unterordnet (5. 
50). Doch auch ohne diese Blindheit “bliebe immer noch, daß er nicht so liebt wie 
Medea, und deshalb ihre Art zu lieben gar nicht verstehen kann” (5. 65). 

163 Vgl. oben S. 16, Anm. 52. 

16% Die sich dem politischen System oder der gesellschaftlichen Einbindung 
entziehende Individualität erinnert an das “Sozialverhalten” der Neoteriker und 
Elegiker. Ovid überträgt diese Bewegung oder Stoßrichtung von der (vor-)Jauguste- 
ischen auf die mythische Gesellschaft. Das ist mitnichten eine Verharmlosung -- auf 
diese Weise erhält der ‘Spleen’ einer kleinen Gruppe in der mythologischen Parabel 
neue Aussagekraft und sogar Vorbildcharakter. Der leicht exzentrische Individua- 
lismus eines Catull oder Tibull wird gewissermaßen zum allgemein menschlichen Phä- 
nomen erhoben, eine Entwicklung, die sich in der Gesellschaft bereits abzeichnet (vgl. 
oben 5. 16f.) und nun auch literarischer ‘Standard’ wird; vgl. auch Herbert Bolte. 
Der Konflikt zwischen Willen und Sein in Ovids Metamorphosen. Diss. Freiburg i. 
Br. 1956: “Die Neoteriker mit Catull als ihrem vornehmsten Vertreter haben zum 
ersten Male in Rom einen Existenzbereich erschlossen, in dem sich der Römer nicht 
als Glied einer Gemeinschaft, sondern als Individuum verwirklichen konnte. (...) Das 
Herauslösen aus dem Bereich des Traditionellen geschieht keineswegs selbstver- 
ständlich, sondern in dauernder Auseinandersetzung mit der römischen Wertewelt” 
(S. 4). 


Mädchen oder Hexe? 5] 


gleiche Sprache spricht und in den gleichen Kategorien denkt. Jede von ihnen 
ist gleichsam eine Privatperson, die für sich alleine steht, und so muß auch 
jede in ihrer je eigenen Weise ihre je eigene Situation sprachlich bewältigen. 
Die Heroides haben lediglich festgelegt, daß Frauen sprechen können — aber 
nicht, wie sie dies tun. 


Im Grunde ist Medeas Rollenkonflikt dem der Hypermestra durchaus 
nicht unähnlich. Sie beide sind Töchter dominanter Väter, und sie beide 
geraten in eine Situation, in der sie sich zwischen ebendiesem Vater und 
einem jungen Mann entscheiden müssen, den sie lieben oder den sie heiraten 
wollen. Sie müssen wählen zwischen der Rolle der Tochter und der der 
Geliebten und Frau. Auch Hypermestra erlebt in diesem Sinne eine Metamor- 
phose: durch die Loslösung von ihrem Vater beendet sie ihre Kindheit, gibt 
ihre Tochterrolle auf und geht eine Beziehung zu Lynceus ein. Während sie 
nach außen hin dieselbe bleibt, verwandelt sie sich innerlich in einem Prozeß, 
den man die Metamorphose des Erwachsenwerdens nennen könnte und in 
dessen Verlauf sie sich — wenn auch halb unbewußt — zu einer eigenen 
Position oder einer Neubewertung bisher nicht hinterfragter ethischer Katego- 
rien durchringt. Bei alledem aber ist Hypermestra eine durch und durch elegi- 
sche und weibliche Person, die — vielleicht schon bedingt durch ihre äußer- 
liche Hilflosigkeit, in der die Möglichkeit einer Intiative für sie von vorne- 
herein gar nicht besteht — nıe Gefahr läuft, von einer heroischen Sprache oder 
Motivation ‘infiziert’ und damit kompromittiert zu werden. Medea dagegen 
hat die Möglichkeit einer Initiative. Sie ist nicht zur Passivität gezwungen, 
sondern muß sich bewußt entscheiden, ob sie aktiv in das Geschehen 
eingreift oder nicht. Sie hat die Macht, die Situation zu verändern, und diese 
potentielle Macht unterscheidet sie schon grundsätzlich von Hypermestra. 


Mädchen oder Hexe? 


Dennoch hat Ovid, als er sich daran macht, die letzte seiner Medeen zu 
gestalten, durchaus Variationsmöglichkeiten. Denn die Überlieferung, die 
ihm vorliegt, ist gespalten,'°° um nicht zu sagen: sie ist in sich widersprüch- 


165 In der mythologischen Tradition ist Medea einerseits eine zaghafte und unent- 
schlossene, sehr mädchenhafte Figur, steht aber andererseits am Ende ihrer Geschich- 
te als Mörderin ihrer eigenen Kinder da, vgl. Carole E. Newlands. The 
Metamorphosis of Ovid’s Medea. In: James J. Clauss / Sarah Iles Johnston (Hrsg.): 
Medea. Essays on Medea in Myth, Philosophy and Art. Princeton, New Jersey 1997, 
S. 178-208, hier S. 180. 
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lich, ein Widerspruch allerdings, der in den beiden wichtigsten vorovidischen 
Gestaltungen des Medeastoffs, der Medea-Tragödie des Euripides und dem 
Argonauten-Epos des Apollonios von Rhodos, nicht so sehr ins Gewicht 
fällt, weil in ihnen je unterschiedliche Etappen der Medea-Geschichte 
beleuchtet werden.'“ Nichtsdestoweniger flößt die euripideische Medea dem 
Leser oder Zuschauer neben verstehender Sympathie auch Grauen ein und ist 
Apollonios dafür kritisiert worden, “daß er der Medea zwei Seelen gegeben 
hat, die sich nicht miteinander vertragen”'°. Bei Apollonios zerfällt Medea 
in das bis zur naiven Schwärmerei verliebte Mädchen, ἢ das der Gedanke an 
das Spiel mit den gleichaltrigen Freundinnen vom Selbstmord zurückzuhalten 
vermag, '°” und die kluge und mächtige Zauberin, die ihre Kräfte souverän 
zum Einsatz bringt, um den Argonauten bei der Eroberung des Goldenen 
Vlieses zu helfen.'’”° Und bei Euripides ist Medea, so berechtigt ihr Zorn auf 
den Opportunismus Jasons'”' auch sein mag, für die Nachwelt doch nur noch 


166 Qyid aber faßt nun in seiner dritten und letzten Auseinandersetzung mit dem 
Medea-Stoff alle diese Etappen zusammen, vgl. Newlands (1997): “he tells her story 
in a linear narrative that runs from her first meeting with Jason in Colchis to her final 
departure in disgrace from Athens” (S. 178). 

167 Ulrich von Wilamowitz-Moellendorff. Hellenistische Dichtung in der Zeit des 
Kallimachos II. Berlin 1924, S. 214; vgl. hierzu auch Christine Binroth-Bank. Medea 
in den Metamorphosen Ovids. Frankfurt am Main 1994, S. 17. 

168 Apollonius Rhodius. Argonautica, III 451ff. Vgl. Karl Büchner (1957/1982), 
der an der Medea des Apollonius den “Hauch der Frische und Unberührtheit” und 
“das echt Mädchenhafte” hervorhebt (S. 387), Elisabeth Hehrlein (1960), die der 
Medea des Apollonius eine “frische Mädchenhaftigkeit” bescheinigt (S. 27); ferner 
Heinze (1919): “Apollonios’ Heldin ist das keusche, zaghafte Mädchen, in dem das 
Gefühl jungfräulicher Scham und Sittsamkeit mit der Liebe kämpft” (S. 112f.) und 
Wißmüller (1987): “Bei Apollonios Rhodios ist eine ganz andere Medea dargestellt. 
Dort ist sie die Zögernde, Ängstliche, Verzagte, die Liebende, die im Grunde nicht 
weiß, was sie tun soll, und dann schließlich ihrem Gefühl erliegt.” (S. 127). 

169. Apollonius Rhodius. Argonautica, ΠῚ 813ff. Vgl. Büchner (1957/1982), S. 
386; Diller (1934/1982), S. 329. 

7 Apollonius Rhodius. Argonautica, III 1029-1051; vgl. auch Newlands (1997), 
S. 183. 

!7! Rehm (1989) bezeichnet Jason als “the quintessential oathbreaker” (S. 102), 
und daran haben laut Käte Hamburger (Von Sophokles zu Sartre. Stuttgart 1962) 
auch spätere literarische Bearbeitungen des Mythos nichts ändern können: “Jason war 
(...) moralisch nicht zu retten, für immer der Prototyp des Mannes, der um äußerer 
Vorteile willen seine Frau verläßt und um die fadenscheinigsten Gründe nicht 
verlegen ist” (5. 1631), von Fritz (1959) hält Jason für blind, sein Heldentum für 
brüchig, seinen Opportunismus Medea gegenüber für unangemessen und kritikwür- 
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der Inbegriff des Entsetzlichen und geht als Kindsmörderin in die nacheuripi- 
deische'”? Literaturgeschichte ein, so daß die Medea Senecas ihren eigenen 
Namen sogar als Synonym für dieses Grauenvolle verwenden kann: Medea 
fiam! 173 


Vom unschuldigen Mädchen bis zur finsteren Hexe und Mörderin der 
eigenen Kinder reicht also die ‘Palette’ der für eine neue Medea möglichen 
Charaktere'’* - eine Chance für Ovid, doch zugleich ein Problem, denn die 
Schaffung einer einheitlichen Medea, einer Medea “aus einem Guß’, scheint 
fast unmöglich. In den Heroides hatte er dieses Problem dadurch vermieden, 
daß er dem Leser eine Medea vor Augen führt, die zwar auf Rache sinnt, aber 
noch nicht weiß, wie diese Rache aussehen wird: eine zutiefst gekränkte und 
zomige Frau, aber noch keine Kindsmörderin und deswegen in ihrem Zorn 


dig, gesteht Jason aber andererseits zu, daß er den für ihn selbstverständlichen 
Kategorien der “Heldenmoral” (5. 50) verhaftet und seine Blindheit daher im Grunde 
nicht schuldhaft ist (pass.). Man werde der euripideischen Konzeption mithin nicht 
gerecht, wenn man “den lason einfach als «krassen Egoisten» (Pohlenz) oder gar als 
«ready made villain» (Kitto)” bezeichne (5. 57 mit Anm. 40 und 41), vgl. M. 
Pohlenz. Die griechische Tragödie. Göttingen ?1954, 5. 254 und H. Ὁ. F. Kitto. 
Greek Tragedy. A litterary study. London 1939 und 1950, S. 197. Eine eindrucks- 
volle Zusammenstellung der in bezug auf Jason gebrauchten Attribute findet sich 
auch bei Jan-Wilhelm Beck. Euripides Medea: Dramatisches Vorbild oder 
mißlungene Konzeption? Nachr. d. Akad. d. Wiss. Göttingen 1998, 1, S. 3-42, hier 5. 
8, Anm. 11 und Hermann Rohdich. Die Euripideische Tragödie. Untersuchungen zu 
ihrer Tragik. Heidelberg 1968, S. 55. 

172 Zu der nach wie vor strittigen Frage, ob das Motiv des Kindermords tatsäch- 
lich von Euripides neu in den Stoff eingeführt worden ist, vgl. von Fritz (1959), S. 
4lf.;, Bernd Manuwald. Der Mord an den Kindern. Bemerkungen zu den Medea- 
Tragödien des Euripides und des Neophron. In: Wiener Studien 17, 1983, S. 27-61; 
Marianne McDonald. Medea as Politician and Diva. In: James 1. Clauss / Sarah Iles 
Johnston (Hrsg.): Medea. Essays on Medea in Myth, Literature, Philosophy, and Art. 
Princeton, New Jersey 1997, S. 297-323, hier 5. 300; Beck (1998), pass. und insbes. 
δ. 23f. mit Anm. 25 und 26 (mit weiterführenden Literaturhinweisen). Becks These, 
daß von allen Bearbeitungen des Medea-Stoffs die euripideische Tragödie hinsichtlich 
der Motivation des Kindermords am wenigsten überzeuge, führt zwangsläufig zu dem 
Ergebnis, daß Euripides auch diesen von Neophron übernommen habe. 

I3 Tucius Annaeus Seneca. Medea, 171. 

u. Vgl. Newlands (1997), S. 180. Otis (1966) sieht diese Spaltung interessanter- 
weise schon innerhalb des Monologs: “the inexperienced girl presupposed by the 
beginning and the shrewdly calculating woman of the close” (S. 60) — ohne sie aller- 
dings im Hinblick auf eine sich selbst und / oder andere täuschende Medea fruchtbar 
zu machen. 
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und auch in ihrer Sehnsucht nach Rache für uns noch nachvollziehbar.'”° In 
den Metamorphosen aber erzählt Ovid — wenn auch in jeweils sehr unter- 
schiedlicher Gewichtung!”° — die vollständige Medea-Geschichte und kann 
den Kindermord zwar fast, aber eben doch nicht ganz übergehen. 7 


Ebenso zwiespältig wie die vorovidische Medea sind auch die Interpre- 
tationen der ovidischen Medea, und es überrascht nicht, daß man auch hier 
beide Typen, Mädchen und Hexe, gefunden zu haben glaubt. Denn die junge 
Medea, deren Rollenkonflikt'”* im folgenden untersucht werden soll, ist in 
der Tat alles andere als eine Hexe. Zum einen vermeidet Ovid ähnlich wie im 
zwölften Heroinenbrief, so gut es eben geht, jeglichen Hinweis auf ihre 
magischen Kräfte, !”? zum anderen führt er dem Leser Medea zu Beginn ihrer 


175 Newlands (1997): “The epistle skillfully combines the two temporal and spatial 
frameworks of Euripides and Apollonius — mother and girl, Corinth and Colchis. By 
giving Medea control over the narrative, Ovid is able to smooth over the 
inconsistencies in her character. The few hints of Medea’s dreadful powers in 
Heroides 12 do little to detract from her self-representation as an unjustly injured 
wife and lover, the victim of an ungrateful Jason. The letter plays upon the notion of 
Medea as the abandoned woman, a sympathetic elegiac type, and not as 
pharmaceutria” (5. 179). 

17% Dies zählt Heinze (1919), nebenbei bemerkt, zu den Kennzeichen des 
Epyllions: “die Ungleichmäßigkeit der Behandlung, die sachlich Wichtiges mit 
äußerster Kürze nur eben andeutet” (S. 99); vgl. auch Dorothee Gall. Zur Technik 
von Anspielung und Zitat in der römischen Dichtung. München 1999. Was Gall in 
bezug auf das Ciris-Epyllion formuliert, läßt sich fast unverändert auf die Medea 
Ovids übertragen: “eine fast gewaltsame Ökonomie in der Entfaltung des äußeren 
Geschehens”, “Fokussierung innerer Prozesse”, “ Entheroisierung’ des Mythos” und: 
“Die Männergestalten, die diesem Mythos eigentlich konstitutiv angehören, sind 
nahezu ausgeblendet, (...) allein in den Projektionen der beiden Frauen präsent” (5. 
82f.). Binroth-Bank (1994) bezeichnet “die Art der direkten Darstellung innerer 
Konflikte unter Zurücktreten jeder äußeren Handlung, die ihren Höhepunkt in 
Medeas Monolog erfährt”, als ein “typisches Moment elegischer Dichtung” (S. 154). 

177 Ganze vier Verse (VII 394-397) benötigt Ovid, um zu berichten — oder besser: 
um anzudeuten -, wie der korinthische König Kreon und seine Tochter Glauke durch 
das vergiftete Gewand sterben, das Medea ihrer Rivalın geschickt hat, wie der 
Königspalast durch einen Brand zerstört wird und wie schließlich Medea ihre eigenen 
Kinder tötet, vgl. Newlands (1997), S. 178. 

17% Qvid gestaltet die von Apollonius, nicht die von Euripides vorgegebene 
Konfliktsituation — warum er das tut, wird später noch zur Sprache kommen. 

179. Judith A. Rosner-Siegel (Amor, Metamorphosis and Magic: Ovid’s Medea 
(Met. 7, 1-424). In: The Classical Journal 77, 1, 1981, S. 231-243): “no mention is 
made of her traditional powers” (S. 234), Binroth-Bank (1994): “Das Bild des 


Mädchen oder Hexe? 55 


Geschichte gleichsam aus nächster Nähe oder aus der “Innensicht” vor: eine 
denkbar knappe, ja geradezu mangelhafte Darstellung der äußeren Situation 
(VII 1-10) geht über in einen Monolog (VII 11-73), der — zumindest hat es 
den Anschein — dem Leser oder Hörer alle Gefühle Medeas rückhaltlos 
offenlegt.'”° Er ist mit ihren Regungen vertraut, sie ist ihm nicht mehr fremd 
und schon alleine dadurch eher sympathisch als furchteinflößend. Der im 
Monolog dargestellte und nachvollziehbar gemachte psychische Prozeß hat 
nichts Magisches und nichts Unheimliches — Medea ist in der Tat ein norma- 
les Mädchen, und ihre Motive, Ängste, Sorgen und Zweifel sind für jeden 
unmittelbar verständlich.'"" Diese in Technik und Inhalt an die Elegie 
erinnernde Darstellung hat in Verbindung mit der erwähnten Aussparung 
magischer Motive zur Folge, daß Medea nicht nur nicht als Hexe, sondern — 
fast in der Manier des Apollonios'” - als “ein sehr unerfahrenes verliebtes 
Mädchen”'*® oder “an innocent and vulnerable young woman”'** gesehen 
wird. 


unerfahrenen verliebten Mädchens wird nicht durch die Erwähnung der magischen 
Kräfte beeinträchtigt” (5. 47), Newlands (1997): “In keeping with Medea’s 
sympathetic portrayal as an innocent and vulnerable young woman, her powers of 
witchcraft are not mentioned in her soliloquy” (S. 183). 

180 Binroth-Bank (1994) interpretiert die Innensicht und die Außensicht, die Ovid 
bei der Schilderung einerseits der Gefühle, andererseits der Taten seiner Medea 
verwendet, als bewußt zusammengestellte Betrachtungsweisen, die in der Addition 
ein vollständiges, geschlossenes Bild seiner Heldin ergeben: “Die liebende Medea 
schildert Ovid mit Hilfe der Innensicht, durch die der Erzähler direkten Einblick in 
ihre Gefühle und Gedanken gewinnt. Die äußere Handlung wird dabei auf ein 
notwendiges Minimum reduziert” (5. 154); vgl. auch Newlands (1997): “the young 
Medea (...) bares her soul at the start of Ovid’s narrative” (S. 179) und: “he provided 
close insight into Medea’s feelings” (S. 187). 

!8I Rosner-Siegel (1981) unterstreicht, daß Medea mit ganz und gar menschlichen 
Gefühlen zu kämpfen hat -- und vor allem, daß sie diesen Gefühlen gegenüber 
machtlos ist, vgl. S. 234. 

152 Zumindest was die Magie betrifft, ist die Medea Ovids deutlich ‘harmloser’ als 
die des Apollonius, vgl. Rosner-Siegel (1981): “This is in sharp contrast to 
Apollonius who immediately labels Medea κούρην Aintew πολυφάρμακον 
(3.27)” (S. 234), Binroth-Bank (1994): “Anders als bei Ovid werden von Apollonius 
(...) solche Magie-Szenen mit der ‘Liebesgeschichte’ eng verbunden, und die Aktivi- 
täten der Zauberin Medea werden bereits in diesem Zusammenhang mehrfach 
eingehend geschildert” (S. 101). 

153 Binroth-Bank (1994), 5. 38. 

184 Newlands (1997), S. 183. 
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Dann aber brechen die beiden Hälften auseinander. Bei der Verjüngung 
Aesons (VII 179ff.), die Medea auf Bitten Jasons mit Hilfe ihrer Zauberkraft 
geschehen läßt, bricht das Magische mit solcher Gewalt in die Szene ein,'” 
daß man sie als den eigentlichen Wendepunkt bezeichnen könnte, zumal sich 
an dieser Stelle auch der Wechsel von der Innen- zur Außensicht vollzieht.'?° 
Hier beginnt — so läßt es sich zumindest deuten — die eigentliche Metamor- 
phose Medeas: sie begibt sich auf die abschüssige Bahn böser Zaubermächte 
und verwandelt sich nach und nach aus einer Liebenden in eine Hexe und aus 
einer Hexe in eine Kindsmörderin.'”” Ausgelöst aber wird diese Verwandlung 
— wie übrigens auch schon der erste Rückgriff Medeas auf ihre Zauberkräfte, 
der allerdings in der Darstellung Ovids kaum ins Gewicht fällt — durch den 
Wunsch Jasons.'* 


185 In diesem Punkt weicht Ovid bewußt von der euripideischen Vorlage ab, vgl. 
Newlands (1997): “he treats at length material largely suppressed by Euripides in 
which Medea’s magical powers are central: Aeson’s rejuvenation (159-293) and the 
murder of Pelias (297-349)” (S. 178). 

186 Außensicht und Betonung des Magischen gehen praktisch Hand in Hand, vgl. 
Binroth-Bank (1994): “Gleichzeitig wird nun eine neue Handlungsstufe eingeleitet, in 
der nicht mehr, wie bisher, die Gefühle des verliebten Mädchens im Vordergrund 
stehen, sondern sich das Interesse des Erzählers vorrangig auf die Zauberkunst 
Medeas und die Beschreibung magischer Rituale richtet” (S. 101), während Binroth- 
Bank diesen Wechsel der Perspektive jedoch als Vervollständigung des Gesamtbildes 
bewertet und die “Darstellung äußerer Handlung” als einen “Gesichtspunkt” bezeich- 
net, “der zuvor eher vernachlässigt worden war” (S. 112), sieht Newlands (1997) die 
Außensicht und vor allem die breite Schilderung der magischen Rituale als Indiz 
dafür, daß Ovid sich nun innerlich von seiner Figur distanziert: “This hyperbole 
establishes his segregation as narrator from Medea“ (S. 187). 

187 Daß die Verjüngung Aesons eine andere Medea zeigt, ist in der Forschung 
kaum umstritten, vgl. etwa Gotthard Karl Galinsky. Ovid’s Metamorphoses. Oxford 
1975, 5. 65, W. 5. Anderson. Ovid’s Metamorphoses, Books 6-10. Oklahoma 1972, 
δ. 262; dennoch wird die Entwicklung Medeas unterschiedlich bewertet. So hebt 
etwa Rosner-Siegel (1981) das allmähliche Fortschreiten der Verwandlung hervor (5. 
234. 242), während Newlands (1997) den Wechsel als sehr abrupt und den Kontrast 
zwischen dem verliebten Mädchen und der ‘bösen Hexe’ als äußerst scharf 
empfindet: “Instead, in the Metamorphoses Ovid passes abruptly from a sympathetic 
portrayal of Medea as love-sick maiden to a tragicomic account of her career as 
accomplished pharmaceutria (witch) and murderess” (S. 178) und: “The focus shifts 
dramatically from internal to external events... We are invited to view Medea from 
two dramatically opposed perspectives, the first closely involved with her character, 
the other far removed” (S. 191). 

188 Binroth-Bank (1994) ist der Ansicht, daß Jasons Dankbarkeit für die geleistete 
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Es läge nun nahe, in Analogie zu der Polarität von Elegisch-Weiblichem 
und Episch-Männlichem, wie sie für die Heroides kennzeichnend ist, Medea 
als das elegisch hilflose Opfer des bereits angesprochenen ‘heroischen 
Opportunismus’ aufzufassen, ja es wäre nicht einmal ein feministischer 
Anachronismus, sondern lediglich eine der in der euripideischen Vorlage 
gegebenen Möglichkeiten:'”” Jasons Egoismus — der gar nicht unbedingt 
persönlich schuldhaft ist, sondern aus seinem blinden Glauben an den hero- 
ischen Kodex erwächst'” — macht das Mädchen Medea zur Hexe und 
Kindsmörderin: zur Hexe, weil er ihre magischen Kräfte braucht'”' und damit 


Hilfe, “die er dabei ausdrücklich auf ihre Zauberkraft zurückführt (V. 167: quid enim 
non carmina possunt?)”, wieder nur ein Zeichen seiner opportunistischen Einstellung 
ist: “Er (...) verfolgt damit, ebenso wie in Kolchis mit seinem Eheversprechen, einen 
ganz bestimmten Zweck: Noch einmal soll Medea ihm durch ihre Magie helfen“ (S. 
106). 

18 Vor allem bei Rehm (1989) ist es der Einfluß der auf Kampf und Zerstörung 
ausgerichteten männlichen Logik, dem Medea letztlich zum Opfer fällt: “From the 
start, the play presents us with a woman alienated and victimized in a world 
controlled by men.” (5. 114); Rehm vertritt hier eine idealistische Sicht der Rolle der 
Frau in der Gesellschaft: Medea hätte die Chance und die Mission gehabt, den 
männlichen Strukturen von Vernichtung und Vergeltung eine konstruktive weibliche 
Botschaft entgegenzusetzen (pass.). Bei von Fritz (1959) stehen sich in Medea und 
Jason die Blindheit der Heldenmoral und die Blindheit der Liebe gegenüber (pass., v. 
a. S. 55), auch dieser Antagonismus läßt — allerdings wohl nur für den modernen 
Leser — keinen Zweifel daran bestehen, wem die Sympathie des Publikums gehört. In 
der Antike und gerade zur Zeit des Euripides war dies allerdings weniger selbstver- 
ständlich: “Wilamowitz (...) ist sogar so weit gegangen, zu sagen, er fürchte, die 
meisten der Athener der Zeit des Euripides hätten so gedacht wie Iason. Mag dem 
aber sein, wie es will, soviel darf man auf Grund der bezeugten antiken Reaktionen 
auf Euripides’ Frauendramen mit Sicherheit annehmen, daß der antike Zuschauer 
mehr Verständnis als der moderne dafür hatte, daß lason glauben kann, gar nicht im 
Unrecht zu sein, wenn er Medea eine Stellung als eine Art Hofdame am Königshof 
und ihren Kindern eine Erziehung als Prinzen bieten kann, wo sie doch ohne seine 
neue Heirat gar keine Stellung in der Gemeinde hätten, und daß er ganz ehrlich 
darüber böse sein kann, daß Medea in ihrer, wie er meint, in ihrem Alter ganz sinn- 
losen Leidenschaft, alle diese höchst vernünftigen Pläne zuschanden macht” (ibid., S. 
53f.). 

150 vgl. oben 5. 52, Anm. 171. 

191 Rosner-Siegel (1981) hebt in ihrer Interpretation hervor, daß Medea aufgrund 
ihrer magischen Fähigkeiten von Jason instrumentalisiert wird: “In his eyes, she is 
valuable property, a powerful being who is capable of restoring youth to Jason’s 
father at the hero’s request”. Nur Jason zuliebe habe sie sich auf ihre Zauberkräfte 
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“die Geister ruft”, die weder sie noch er später wieder “loswerden”, zur 
Kindsmörderin, weil er durch seine Untreue in ihr den Wunsch nach Rache 
weckt. Die Verwandlung Medeas vollzieht sich unter den Händen Jasons, im 
Zusammentreffen mit der epischen Welt und ihrem Wertesystem, in dem 
Männer Frauen und Griechen Barbaren benutzen dürfen — Schuld und 
Unschuld, Sympathie und Antipathie sind klar verteilt. 


Doch so einfach ist es bei Ovid eigentlich nie. Schon in der 
Rhetorenschule lernt er — eine Aufgabe, die seinem natürlichen Talent 
sicherlich entgegenkommt -, die ohnehin mit verschrobenen Details überla- 
denen argumenta, die seine Lehrer ihm vorlegen, mit weiteren colores 
auszustatten. Von der bei Seneca rhetor überlieferten Übung'”, die in ihrer 
Personenkonstellation — ein Ehepaar und der “Vater der Braut’ — dem ‘Fall’ 
der Hypermestra, der Medea und auch der Scylla sehr nahe kommt, war 
bereits die Rede, und sie ist bezeichnend für die Arbeitsweise Ovids. Er gibt 
sich nicht damit ab, die Sachlage zu vereinfachen oder eindeutiger zu 
gestalten, sondern geht mit seiner controversia weit über die Vorlage hinaus: 
seine colores gewinnen der Vorlage psychologische Nuancen ab, die eine 
klare Entscheidung über Schuld und Unschuld oder eine klare Verteilung von 
Sympathie und Antipathie fast unmöglich machen: “Er übernimmt nicht die 
Konzeptionen von Quellen, um sie um ein oder zwei Zusätze zu vermehren, 
sondern verwandelt sie ganz mit dem Interesse für die innere moralische Welt 
des Menschen”.'” Es ist also — dies nicht als Beweis, sondern eher als 
Denkanstoß — nicht anzunehmen, daß Ovid die Akzentuierung einer Vorlage 
unverändert übernimmt, zumal wenn diese in moralischer Hinsicht eine so 
eindeutige Sprache spricht, wie es die Medea des Euripides bei aller Proble- 
matik letztlich tut — wenn auch nur für ein nacheuripideisches Publikum, das 
sich innerlich bereits von der “Heldenmoral” distanziert hat.'”* 


eingelassen und sei damit von ihm in eine Rolle hineingedrängt worden, von der sie 
sich eigentlich habe lösen wollen (5. 237£.). 

152 Seneca rhetor, contr. Π 2; vgl. o. S. 37. 

193 Karl Büchner. Ovids Metamorphosen. In: Michael von Albrecht / Ernst Zinn 
(Hrsg.). Ovid. Darmstadt ?1982 (=Wege der Forschung Bd. 92), 5. 384 - 392 (S. 
384). 

194 Man kann wohl davon ausgehen, daß der literarisch interessierte Römer seit 
den Neoterikern und Elegikern, seit Vergils Dido und seit Ovids Heroides für die mit 
dem Lebenskonzept des Helden, Staatengründers, Abenteurers und Kriegers 
verbundene emotionale Problematik hinreichend sensibilisiert gewesen ist und zu 
einem ähnlich eindeutigen Urteil über Medea gelangen konnte, wie Hamburger 
(1962) es formuliert: “Das psychologische Problem der Medea ist nicht kompliziert 
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Darüber hinaus aber läßt sich — und damit soll die ‘Sondierung’ des 
Terrains abgeschlossen und zu der eigentlichen Detailinterpretation 
übergegangen werden — aus dem, was über die Medea der Metamorphosen 
geschrieben worden ist, noch ein weiterer und konkreterer Hinweis gewinnen, 
der ebenfalls gegen eine einfache elegisch-epische Rollenverteilung spricht. 
Abgesehen von der ungleichen Ausgangssituation — Medea hat eine 
Möglichkeit zu handeln, Hypermestra nicht — unterscheiden sich die beiden 
Frauenfiguren auch ganz grundsätzlich voneinander: Medea ist keine 
elegische, sie ist nicht einmal eine betont weibliche Gestalt, sie rührt 
niemanden durch ihre Hilflosigkeit, und sie vergießt keine Tränen. Sie ist von 
Anfang an, also bereits in der Monologsituation das, was die Medea des 
Euripides erst im Laufe ihrer Geschichte mit Jason geworden ist:'”° “eine 
Frau mit überraschend männlichen Wertvorstellungen und Gefühlen”'”. 
Gerade der Vergleich mit der Medea des Apollonios legt die Schlußfol- 
gerung nahe, daß Medea kein unreifes junges Mädchen ist, sondern eine 
kluge, selbstbewußte und ehrgeizige Frau, kein Spielball von Emotionen, 
sondern ein eher rational bestimmer Mensch, der weiß, was er will.'”” Das 


und nicht hintergründig. Ganz und gar ist das moralische Recht bei ihr (...) Ja, 
Medeas Mordtaten selbst verkleinern sie moralisch nicht; sie erhalten keinen 
eigentlichen moralischen Akzent im Vergleich mit dem böseren Mord, den Jason an 
ihr, ihrer Seele begeht” (S. 164f.). Daß die Situation im Athen des 5. Jahrhunderts 
weniger eindeutig war, macht unter anderem die sozialkritische Brisanz der euripide- 
ischen Tragödie aus. So weist etwa Rehm (1989) darauf hin, daß das Verhältnis von 
Medea und Jason “is remarkably like that of fifth century Athens” (S. 100); vgl. auch 
oben δ. 57, Anm. 189. 

155 Genauer gesagt, sind beide Medeen zu Beginn ihres jeweiligen Monologs 
heftige, leidenschaftliche und starke Frauen — doch dem Monolog bei Euripides ist die 
Untreue Jasons vorangegangen. Damit tritt Medea gleich zu Beginn der Tragödie als 
die von Jason Beleidigte auf, während die ovidische Medea noch kein einziges Wort 
mit dem griechischen Helden gewechselt hat. 

196 Beck (1998), hier 8. 32. 

157 Hehrlein (1960): “Klugheit, Selbstbewußtsein und höherer Ehrgeiz zeichnen 
die ovidische Medea aus” (S. 28); laut Wißmüller (1987) ist Medea “eine zwar noch 
junge Frau, aber (...) eine ausgereifte Persönlichkeit” (S. 117) an anderer Stelle 
charakterisiert er sie im Unterschied zu der Medea des Apollonius als “die Planende, 
die Zupackende (...), die aber dann entschieden ihr Ziel verfolgt.” (S. 127); Heinze 
(1919) hat diesen Unterschied mit besonderer Sorgfalt herausgearbeitet: “Es liegt auf 
der Hand, daß Ovid die Medea des Apollonios vor Augen hatte, als er seinen 
Monolog dichtete; der große Abstand ist nicht minder klar. Apollonios’ Heldin ist das 
keusche, zaghafte Mädchen, in dem das Gefühl jungfräulicher Scham und Sittsamkeit 
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aber heißt, daß die ovidische Medea schon durch die charakterliche 
Veranlagung, mit der der Dichter sie ausstattet, nicht geeignet ist, einem 
episch-‘machistischen’ Jason als elegischer Counterpart gegenüberzutreten 
und die Rolle des wehrlosen und daher passiven Opfers zu übernehmen. Auf 
einen gemeinsamen Nenner gebracht, lassen sich die zum Teil sehr unter- 
schiedlichen Ansätze zur Interpretation der ovidischen Medea also etwa so 
zusammenfassen: zu Beginn ihrer Geschichte, das heißt in der Monolog- 
situation, ist sie keine Hexe und auch keine mächtige Zauberin, aber sie ist 
ebensowenig ein elegisches ‘Liebchen’'”, ein schwärmerischer Teenager 
oder ein vollkommen hilfloses und naives junges Mädchen. Diese Erkenntnis 
soll für den folgenden Versuch einer ‘Annäherung’ an die “Medea in den 
Metamorphosen Ovids”'” als Grundlage dienen. 


Rational oder emotional — ein Problem in der Ovid-Interpretation 


In den Metamorphosen gestaltet Ovid eine Medea, die — so sieht es die 
Forschung und so kann es auch am Text belegt werden — ihren durchaus als 
existentiell zu bewertenden Rollenkonflikt nicht so sehr auf emotionaler, 
sondern vielmehr auf rationaler Ebene zu lösen versucht. Richard Heinze 
spricht in diesem Zusammenhang von einer “Intellektualisierung seelischen 
Erlebens”, die jedoch mit dem Hinweis auf die rhetorische Ausbildung Ovids 
nicht hinreichend zu erklären sei.”°° An diesem Punkt wird ein grundsätz- 
liches Problem der Ovidinterpretation deutlich, das man vielleicht so formu- 


mit der Liebe kämpft; noch in der entscheidenden Zusammenkunft mit Iason denkt sie 
nicht daran, ihm als Gattin zu folgen; daß er sie nicht undankbar in der Heimat ver- 
gessen möge, ist alles, was sie wünscht. In Ovids Medea kämpfen nicht zwei Gefühle 
miteinander, sondern ratio und furor (v. 10), mens und cupido (19), und die Folgen 
ihres Entschlusses, die Flucht, die Ehe, die Vorzüge des zivilisierten Griechenlands 
vor ihrer barbarischen Heimat stehen ihr klar vor Augen, ehe noch Iason Gelegenheit 
gehabt hat, ihr auch nur von der Möglichkeit zu sprechen, daß sie ihm folge. So 
handelt sie nicht in dumpfem Drange, sondern mit klarem Bewußtsein des Ziels und 
der Wege, die zu ihm führen” (5. 112f.), Galinsky (1975): “Medea is not simply a 
star-struck, naive girl, but she knows exactly what she is doing (7.20-1)” (S. 64); 
Binroth-Bank (1994): “Medea zeigt eine nüchtern abwägende Denkweise, durch die 
sie sich von der apollonischen Medea unterscheidet” (S. 47). 

198 ‚61. Wißmüller (1987): „Medea ist kein „Liebchen“, sie ist eine erfahrene Frau, 
sie denkt an Eventualitäten, die kommen könnten, sie ist mißtrauisch“ (5. 120). 

159 Vgl. den Titel der Untersuchung von Binroth-Bank (1994). 

200 Vgl. Heinze (1919), S. 113. 


Rational oder emotional -- ein Problem in der Ovid-Interpretation 61 


lieren könnte: es scheint nicht oder fast nicht möglich, eine ovidische Figur 
als rational oder rationalistisch zu charakterisieren, ohne daß diese Diagnose 
auf den Dichter selbst zurückfällt. Was das bedeutet, wird durch die 
Bewertung des Medea-Monologs bei Ulrike Auhagen (1998) beispielhaft 
veranschaulicht: “Es ist deutlich geworden, daß Ovid Medea diesen Monolog 
nicht zur Illustration ihres Charakters (...) in den Mund gelegt hat, sondern 
als intellektuelle, sprachlich und inhaltlich anspruchsvolle Gedankenspiele- 
rei”. Die Kategorie der intellektuellen Spielerei ist dabei im Grunde nur 
eine etwas charmantere Beschreibung für das, was die Philologen des 19. und 
auch noch des beginnenden 20. Jahrhunderts als “Rhetorik” oder sogar als 
“Frivolität” zu bezeichnen pflegten.”” 


Dagegen läßt sich bei den Wissenschaftlern, die in Ovid nicht nur den 
selbstverliebten Sprachkünstler und oberflächlichen Ästheten, sondern den 
psychologisch einfühlsamen Schöpfer einer “poetischen Menschenwelt””” 
sehen, eine umgekehrte Voreingenommenheit feststellen: sie versuchen 
aufgrund der genannten Zusammenhänge Begriffe wie “rational”, “intellek- 


201 Ulrike Auhagen. Der Monolog bei Ovid. Tübingen 1998, 5. 144. 

202 jm Grunde hat man mit diesen Kategorien den grundlegenden Unterschied 
zwischen Ovid und Vergil zu bezeichnen versucht. Dieser Weg zu Ovid ist sicherlich 
nicht grundsätzlich unangemessen, scheint aber bisher nur von Forschern beschritten 
worden zu sein, die die vergilische Eigenart der ovidischen vorziehen; so urteilt etwa 
Diller (1934/1982): “Bei Vergil strömt der Affekt aus als Ehrfurcht und Erschütte- 
rung vor der Größe des historischen Vorgangs, bei Ovid wird er benutzt zu einem 
Spiel des Verstandes um die Paradoxie der Ereignisse oder zu einem Plädoyer” (S. 
337£.) und Galinsky (1975) schreibt: “Ovid paints many vivid panoramas of the 
human psyche in the Metamorphoses — for example, Byblis, Scylla, Narcissus, 
Tereus, Phaeton, Alcyone, Medea, Cephalus and Procris — but he does not so with 
the same constant involvement that characterizes Vergil’s attitude. (...) Ovid’s 
attitude (...) is more detached. (...) Another important difference is that in his 
portrayal of human psychology, Ovid shares Vergil’s sense of mystery as little as he 
does anywhere else. The sole agent in these portraits, such as that of Narcissus, is 
intellect. It can brilliantly and analytically lay bare the many strands of human 
motivation, but in the process deprive them of the existential mystery which is so 
typical of Vergilian scenes” (S. 23). Wichtig ist m. E. der Hinweis, daß das Myste- 
riöse bei Ovid nicht ersatzlos gestrichen ist: an die Stelle des metaphysisch Geheim- 
nisvollen treten in seiner Dichtung die Versteckspiele und Maskierungen der mensch- 
lichen Psyche, die bei aller oberflächlichen Brillanz weitaus tiefgründiger sind, als es 
den Anschein hat. 

203 ygl. E. A. Schmidt. Ovids poetische Menschenwelt. Die Metamorphosen als 
Metapher und Symphonie. Heidelberg 1991. 
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tuell” oder auch “abstrakt” ganz zu vermeiden und sind daher immer geneigt, 
den ovidischen Figuren ein hohes — manchmal zu hohes — Maß an Embotio- 
nalität zu bescheinigen. Dies führt dann dazu, daß etwa der von Diller 
durchaus nicht ganz unberechtigt eingeführte Begriff der „abstrakten 
Prinzipien“ vor allem wegen seiner rhetorischen Stoßrichtung”” bei 
Autoren wie Büchner oder Ortega grundsätzlich abgelehnt wird.?°® Also ist 
keine der genannten Gruppen dort, wo Ovid Figuren, Konflikte oder Denk- 
weisen bewußt rational oder abstrakt gestaltet hat, in der Lage, diese 
Diagnose fruchtbar zu machen und eben in bezug auf die ovidische Charak- 
terzeichnung auszuwerten.’ Nur so aber wird man ein vollständiges Bild der 
ovidischen Medea erhalten, und erst dann läßt sich entscheiden, ob sie 
wirklich so zwiespältig ist wie die durch Euripides und Apollonios vorge- 
gebene Tradition. 


204 Diller (1934/1982), S. 331. 

205 Diller (1934/1982): “Aber diese Affektäußerung entströmt nicht frei dem 
Herzen seiner Personen, bedingt durch ihre konkrete Situation, sondern ist zuvor 
durch den Verstand gegangen, der den ‘Fall’ nach Möglichkeit auf seine abstrakte- 
sten Grundbegriffe zurückgeführt hat” (5. 334). 

206 Büchner (1957/1982): “Aber die ovidische Gestaltung des Dramas läßt sich 
nicht als ein Kampf abstrakter Prinzipien, als losgelöst von der konkreten Situation 
ausreichend charakterisieren. Und die Entscheidung erfolgt auch nicht durch abstrak- 
te Mächte, das Richtige, die Kindespflicht, das Schamgefühl, so daß Medea im leeren 
Raum lediglich das Medium dieser Begrifflichkeiten wäre. Es kommt ihm auf das 
Ringen im Innern des Menschen an, auf das Ringen zwischen der Realität der mens, 
der moralischen Persönlichkeit, mit der das Richtige, Kindespflicht, Zurückhaltung 
verbunden sind, und dem aufbrechenden Liebesbegehren und dem durch dieses 
gelenkten Willen”, Alfonso Ortega (1958): “Sicher faßt Ovid den Zwiespalt in den 
Worten pudor und furor zusammen. Es ist für manche leicht, in diesen Worten den 
intellektuellen Urgrund zu erkennen, was meines Erachtens für die Römer und immer 
noch für die Südländer nicht in Betracht kommt. Pudor und furor sind keine 
abstrakten Begriffe” (S. 55). Eine aufschlußreiche Sicht der einen Forschungsrich- 
tung aus der Sicht der anderen bietet Auhagen (1998), S. 124ff. 

207 Daß dies möglich ist und man vor dem Rhetorischen und Rationalen durchaus 
nicht die Augen verschließen muß, beweist beispielsweise Binroth-Bank (1994), 
wenn sie schreibt: “Die Rhetorik dient Medea dazu, sich selbst zu überreden, und ist 
somit für Ovid nicht Selbstzweck, sondern ein Mittel, um Medeas rationale Denk- 
weise zu charakterisieren” (S. 44, Anm. 95). 
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Medea - eine Ouvertüre 


Nachdem die Argonauten im siebten Buch der Metamorphosen gewisser- 
maßen im Sturmschritt — nämlich innerhalb von drei Versen! -- auf Kolchis 
gelandet sind, von König Aiötes das Goldene Vlies verlangt und im Gegen- 
zug von den erschreckenden Bedingungen erfahren haben (VII 6-8), betritt 
Medea die ‘Bühne’. Die einleitenden Verse stellen eine Art Übergang dar: 
gleichzeitig mit dem Erzähltempo ändert sich auch die Perspektive. Ovid läßt 
die äußere Handlung gleichsam hinter der Ziellinie auslaufen, und der 
‘Kameraschwenk’ auf Medea (v. 9ff.) erinnert in seiner gedrängten Kürze 
noch an die Hast der vorangegangenen mythologischen Skizze. In diesen 
knappen Versen” wird eine Frauengestalt eingeführt, die Ovid so sehr 
faszinierte, daß er 516 insgesamt dreimal ausführlich gestaltet hat — es ist also 
davon auszugehen, daß jedes einzelne dieser wenigen Worte hier ein ganz 
besonderes Gewicht hat.’ 


Obwohl Medea doch zumindest nach Einschätzung mancher Inter- 
pretatoren letztlich als Opfer -- Opfer ihrer eigenen Leidenschaft oder Opfer 
der Undankbarkeit Jasons -, also als eine leidtragende, passive und wehrlose 
Gestalt aufgefaßt werden muß, ist ihr erster Schritt auf die Bühne des 
Geschehens ein zumindest der Form nach aktives Tun: concipit. Zwar ist die 
Wendung im Zusammenhang mit Gemütsregungen nicht ungewöhnlich, doch 
diese Verbform birgt gerade auch aufgrund ihrer exponierten Stellung am 
Versanfang schon ein erstes Indiz: es ist kein Zufall, daß Ovid die verliebte 
Medea nicht wie Byblis beispielsweise als conrepta cupidine (IX 455) 
einführt. Medea wird nicht von Liebe, Leidenschaft oder Begehren ergriffen 
oder verzehrt — sie ist es, die ergreift", die, wenn man so will, Feuer fängt. 


8.9213: concipit interea validos Aeetias ignes/et luctata diu, postquam 
ratione furorem /vincere non polerat, ‘frustra, Medea, repugnas: /nescio quis deus 
obstat'; ait... — vgl. auch Offermann (1968), 5. 28. 

209. Auhagen (1998): “Bereits die den Monolog einleitenden Worte geben 
prägnant Auskunft über ihren Gemütszustand”. Auhagens Interpretation konzentriert 
sich dann allerdings auf die “Schlüsselbegriffe ratio und furor”, die sie im Sinne 
Dillers als abstrakte Prinzipien deutet (S. 132). 

210 Wenn Wißmüller (1987) Medea als “die Planende” und “die Zupackende” (5. 
127) charakterisiert, sind darin genau die beiden Nuancen des Verbes concipere ent- 
halten, die Ovid m. E. in dieses erste “Medea-Wort” hineinlegen wollte und die sich 
mit Hilfe des deutschen Fremdwortes auf den Punkt bringen lassen: Medea 
“konzipiert” ihre Liebe im wahrsten Sinne des Wortes. Der deutsche Sprachgebrauch 
kann hier nicht als Beleg für die dichterische Absicht Ovids herangezogen werden, 
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Und dieses in extremer Sperrung ans Versende gestellte Feuer, ignes, 
erscheint geradezu klein und schwach als das einzige zweisilbige Wort im 
Vers gleich hinter dem viersilbigen Aeetias. Nicht inhaltlich und ausdrück- 
lich, wohl aber formal ist in diesem Satz, der von Medea und ihrer Liebe 
handelt, Medea die dominante Kraft, denn auch das Attribut validos läßt in 
letzter Konsequenz nicht das Objekt, auf das es bezogen ist, sondern das 
Subjekt des aktivischen Satzes als stark erscheinen. ?'' 


Medea selbst wird als Aeetias, man könnte sagen: als die Tochter ihres 
Vaters eingeführt. Darin ist schon unendlich viel enthalten. Sie ist die Tochter 
ihres Vaters, das heißt zum einen: sie ist die Tochter des Königs, sie ist eine 
Prinzessin: Stolz und Standesbewußtsein verbergen sich hinter diesem Patro- 
nymikon. Zum anderen aber heißt dies auch, daß Medea über ihren Vater 
identifiziert wird, daß also ein maßgeblicher Teil ihres Wesens oder vielleicht 
auch ihrer Erziehung auf den Vater zurückgeht. Sie ist die Tochter ihres 
Vaters, das heißt: sie ist ihrem Vater ähnlich, und ihr Vater ist ihre wichtigste 
Bezugsperson.?'? 


Und auch das nächste Motiv dieser ‘Ouvertüre’ harmonisiert mit den 
bisherigen Klängen: nach concipit und Aeetias erscheint als drittes auf 
Medeas Charakter hindeutendes Signalwort /uctata -- et luctata diu (v. 10). In 
diesem Wort sind wiederum mehrere Botschaften verborgen. Zum einen 
knüpft es nahtlos an das Vorangegangene an: das selbst in Liebesdingen 
planende und zupackende, von den Wertvorstellungen und von der Welt ihres 


aber der Befund deckt sich mit dem, was im weiteren Verlauf der Interpretation noch 
deutlich werden wird. 

211: Newlands (1997) weist in diesem Zusammenhang - allerdings will sie damit 
den Kontrast zu der für Medea unkontrollierbaren Leidenschaft unterstreichen - 
darauf hin, daß Medea Macht über das Feuer hat: “fire, the very element over which 
Medea will exercise control” (δ. 183). 

212 Das ist vom Mythos her gesehen psychologisch schlüssig, denn die Mutter 
Medeas und ihrer Schwester Chalkiope, die Nymphe Asterodeia, war einige Jahre vor 
der Landung der Argonauten gestorben; die zweite Frau des Aietes, Eidyıia, die der 
Kommentar von Haupt / Korn /Ehwald /von Albrecht (P. Ovidius Naso: Metamor- 
phosen. Dublin und Zürich 1966, Bd. 1) abweichend als Mutter der Medea angibt (δ. 
355), war die Mutter des Apsyrtos, vgl. Robert von Ranke-Graves. Griechische 
Mythologie, Band II. Reinbek bei Hamburg “1968, 5. 228. Dazu paßt, daß die 
ovidische Medea zu ihrem Bruder — frater adhuc infans — noch keine enge Beziehung 
aufgebaut hat (man darf spekulieren, ob hier wirklich nur der große Altersunterschied 
den Ausschlag gibt), während sie sich mit der Schwester völlig einig weiß: stant 
mecum vola sororis (VII 54). 
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Vaters geprägte junge Mädchen befindet sich mitten in einem Kampf, der 
bereits lange währt und nun in seine entscheidende Phase tritt. Zwar handelt 
es sich dabei nicht um ein äußerliches Kräftemessen, wie es eben nur 
Männern zukommt, sondern um ein inneres Ringen, doch auch dieses innere 
Ringen unterscheidet Medea von einer elegischen ‘Kollegin’ wie etwa 
Hypermestra.?'” Medea leidet nicht — zumindest gibt sie es nicht zu —, und sie 
klagt auch nicht: Medea kämpft. Sie ist kein schwacher Mensch, der sofort 
jeder Verlockung erliegt — sie hat einen starken Willen und leistet heftigen 
Widerstand.”'* 


Wenn aber Medea in diesen bedeutungsschweren und dichten Versen, die 
ihrem Monolog unmittelbar vorausgehen und zumindest skizzenhaft bereits 
alle Informationen über sie enthalten, als /uctata diu eingeführt wird, das 
heißt als eine Person, die sich lange, intensiv und mit ihrem ganzen Wesen 
auf eine solche Konfliktsituation einläßt, eine Person, die vor einer 
existentiellen Entscheidung steht und jeden Fußbreit Boden erbittert 
verteidigt, dann ist dies durchaus ein Hinweis darauf, daß ihr inneres Ringen 
ermstgenommen werden muß, daß man ihm also nicht gerecht wird, wenn 
man es als “intellektuelle Gedankenspielerei” bezeichnet.”'” Dieser Kampf ist 
kein Spiel, zumindest nicht für Medea.?'° 


Ratio und furor 


Ein Letztes erfährt der Leser vor dem Beginn des eigentlichen Monologs: 
nachdem Ovid mit wenigen Strichen eine so ausdrucksvolle Skizze seiner 
Medea angefertigt hat, benennt er nun auch ihren Gegner, den sie bisher nicht 
hat besiegen können, einen Gegner, der in ihr selber lauert: den furor, die 
spezifisch weibliche Form der Leidenschaft.’ Diesen furor hat sie bisher 


213 Oder auch von der Medea des Apollonius, die laut Auhagen (1998) in ihrem 
Monolog ihre “Seelenqual” und “Ratlosigkeit” zum Ausdruck bringt (5. 133). Aller- 
dings nutzt Auhagen den Vergleich mit Apollonius, um den Konflikt der ovidischen 
Medea in Anlehnung an Diller als “rationalistisches Plädoyer” darzustellen. 

214 Offermann (1968): “luctata diu’ zeigt ferner, daß der Monolog nicht mehr aus 
einer momentanen Erregung über eine Wahrnehmung heraus entsteht, sondern aus 
einer inneren Notlage” (5. 28). 

215 Vgl. Auhagen (1998), S. 144. 

216 Hehrlein (1960): “Nichts Spielerisches liegt in ihrem Monolog” (5. 26). 

217 Qyid selbst hat den furor als ein im Zusammenhang mit der Liebe besonders 
für die Frauen charakteristisches Merkmal ausführlich beschrieben (ars am. I 281- 
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mit den Waffen der ratio, man könnte sagen: mit vernünftigen Argumenten 
bekämpft — doch ohne Erfolg: ratione furorem / vincere non poterat (v. 10£.). 
Wichtig ist an dieser Stelle, daß ratio und furor nicht auf derselben Ebene 
stehen. Wie man an der formalen Struktur des Satzes leicht erkennen kann, ist 
die ratio das Mittel, dessen die kämpfende Medea sich bedient, nicht aber 
eines von zwei “abstrakten Prinzipien”, die sich — fast fühlt man sich an die 
Mächte der Finsternis und des Lichtes in der manichäischen Lehre erinnert — 
in der Seele Medeas eine Schlacht liefern.?'* Der Konflikt, der hier statt- 
findet, ist an die konkrete Person Medeas gebunden - er ist nicht abstrakt, 
und er wird auch gar nicht zwischen ratio und furor ausgetragen, obwohl er 
von zahlreichen Ovid-Interpretatoren immer wieder auf diesen Nenner 
gebracht worden ist.” 


Tatsächlich ist die ratio eher dem ‘methodischen’ Bereich zuzuordnen 
und daher ambivalent, das heißt: sie wechselt die Fronten, sie ist ein 
Überläufer, und genau das geschieht auch zu Beginn des Monologs: der 
bisher noch namenlose Feind des furor befindet sich in diesem Moment auf 
dem Rückzug, und sofort schließt die opportunistische ratio sich mit fliegen- 
den Fahnen dem furor an. Dieses Hin und Her, dieses “Schwanken” nicht 


343), vgl. Simone Viarre. L’Image et la Pensee dans les “Metamorphoses” d’Ovide. 
Paris 1964, S. 252. 

218 Binroth-Bank (1994): “Medea bleibt selbst die Handelnde und wird nicht, wie 
später in der Medea-Tragödie Senecas, zum Spielball verselbständigter und personi- 
fizierter Affekte” (5. 38). 

219 Hier ist natürlich an erster Stelle Diller (1934/1982) zu nennen: “Furor und 
ratio bekämpfen sich in Medea” (5. 330); Jahrzehnte später greift Auhagen (1998) 
diese Formel auf: “Die Schlüsselbegriffe ratio und furor stehen pointiert in einer 
Juxtaposition nebeneinander”, doch auch Büchner (1957/1982) schreibt zu Beginn 
seiner Interpretation der ovidischen Medea: “ratio und furor liegen miteinander im 
Kampfe” (5. 388), obwohl er im weiteren Verlauf den nützlichen Begriff der “hörigen 
ratio” (5. 389) einführt, bei Hehrlein (1960) wird der Antagonismus “furor gegen 
ratio” (S. 26) ebensowenig hinterfragt wie bei Offermann (1968): “Die knappe Einlei- 
tung gibt nur den Rahmen für den folgenden, im Monolog vorgeführten Konflikt von 
ratio und furor, die zwei Worte sind die Stichworte für das Folgende” (S. 28) und bei 
Ortega (1958): “Ratio und furor stehen hier gegeneinander” (S. 45), obwohl er im 
weiteren Verlauf richtiger von einem Konflikt zwischen pudor und /uror spricht 
(“Sicher faßt Ovid den Zwiespalt in den Worten pudor und furor zusammen”, S. 55) 
und die ratio Medeas einem eher emotionalen Bereich zuordnet: “Aber es handelt 
sich hier nicht um eine intellektuelle Warnung. (...) Diese Gegenstimme kommt aus 
keinem intellektuellen Bereich, sondern sie ist Ausdruck des Herzens, das auch seine 
ratio hat” (S. 47). 
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“der Affekte””, sondern der vernünftigen, der rationalen Argumente, wird 
den gesamten weiteren Verlauf des Monologs bestimmen. Denn auch für die 
Leidenschaft Medeas lassen sich durchaus Vernunftgründe anführen, und 
wenn Ovid sagt, daß Medea den furor mit vernünftigen Argumenten nicht hat 
schlagen oder in die Schranken weisen können, dann meint er damit nichts 
anderes, als daß sie wohl mindestens ebensoviele stichhaltige Gründe 
gefunden hat — und in ihrem Monolog noch formulieren wird” -, die für 
den /uror sprechen. 


Aus alledem aber ergibt sich, daß der Konflikt Medeas neu definiert 
werden muß. Die ratio hat eine Lücke hinterlassen, und es stellt sich die 
Frage, wer denn nun wirklich die austragenden Parteien sind. Wer kämpft 
gegen den furor? Die Antwort wurde bereits gegeben: Medea selbst, denn es 
heißt ausdrücklich, daß sie den /uror nicht hat besiegen können (v. 11). 
Damit erscheint die Leidenschaft noch als eine Art äußerer Feind, während 
alles, was gegen diese Leidenschaft spricht, also alles, was der Tochter- und 
Prinzessinnenrolle Medeas zuzuordnen ist, ganz und gar mit Medea identifi- 
ziert wird. Die Königstochter Medea kämpft gegen eine in ihr selbst empor- 
steigende Macht — eine nova vis (v. 19), einen maximus intra me deus (v. 
55), wie sie sie später nennen wird -, die sie dazu drängt, sich von ihrem 
Vater ab- und Jason zuzuwenden. Erst am Ende des Monologs werden die 
eigentlichen Gegner des furor, nämlich rectum, pietas und pudor benannt (v. 
72). Scheinbar eindrucksvoll treten sie Medea als Personifikationen vor 
Augen — doch gerade daran wird deutlich, daß sie nicht länger Teil ihres 
Wesens sind: sie stehen ihr als ein Anderes, als ein Fremdgewordenes gegen- 
über, sie sind aus ıhr herausgetreten: erst jetzt ist die Abstraktion vollzogen, 
erst jetzt sind jene Werte, die zuvor Medeas Identität ausgemacht hatten, 
tatsächlich zu abstrakten Prinzipien geworden.” 


Doch zunächst ist der furor der ‘äußere’ Feind, man könnte sagen der 


220 Diller (1934/1982) bezeichnet das scheinbare Wechselspiel zwischen ratio und 
Juror zunächst als ein “Schwanken der Affekte” (S. 331). 

*! Die Einleitung zum Monolog Medeas faßt nicht nur ihr vorangegangenes 
Ringen zusammen, sondern hat auch etwas Vorausweisendes, vgl. Offermann (1968), 
S. 28. 

222 Diller (1934/1982): “...abstrakte Mächte, das Richtige, die Kindespflicht und 
das Schamgefühl, die ihr sichtbar vor Augen standen” (S. 332), wobei Diller diese 
Abstraktion auf eine von ihm vermutete grundsätzliche Eigenart der ovidischen 
Dichtung zurückführt, vgl. auch Otis (1966) S. 61 und Galinsky (1975) S. 64, die 
dieses “externalizing” jedoch übereinstimmend als Element ovidischen Humors 
interpretieren. 
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Aggressor und damit der Auslöser des Konflikts. Und tatsächlich fügt sich 
dieser Begriff von seiner Bedeutung und von seiner “Vorgeschichte” her ganz 
hervorragend in den Zusammenhang eines weiblichen Rollenkonflikts ein. 
Ovid selbst charakterisiert den furor, wie bereits erwähnt, in der Ars amatoria 
(1, 281-343) als eine typisch weibliche Form der Leidenschaft, die sich im 
Unterschied zu den Leidenschaften der Männer über alle gesetzlichen 
Schranken hinwegsetzt.’”° Veranschaulicht wird dies an einer Reihe mythi- 
scher exempla, unter denen sich auch Medea, Scylla, Byblis und Myrrha 
befinden.” Damit ist der furor — ähnlich wie die in literarischen Frauen- 
darstellungen zum Topos gewordene impotentia’”° — eine Kraft, die sich 
gegen die herrschende Ordnung, das heißt gegen das auf festen Rollenbe- 
griffen basierende soziale Gefüge richtet. Folgerichtig wurden die Frauen in 
der Antike als latente Bedrohung aller etablierten Strukturen empfunden. ° 


Eine Begriffsbestimmung, die an Deutlichkeit nichts zu wünschen übrig 
läßt, hat der furor jedoch schon vor Ovid erfahren: Vergil hat in der 
Geschichte von Dido und Aeneas den furor der liebenden Frau für alle Zeiten 
als die größte Gefährdung des einem höheren Auftrag — oder konkret: der 
Sache Roms - verpflichteten Mannes festgehalten.””’ Man könnte also sagen, 


223 Vor allem dieser Aspekt des furor, die Zügellosigkeit und Nicht-Akzeptanz 
bestehender Grenzen, wird in der vorliegenden Interpretation, auch losgelöst von der 
eigentlichen Liebesleidenschaft, fruchtbar gemacht werden. Zu den vielfältigen 
Bedeutungen des Begriffs vgl. ThIL VI 1, Sp. 1629ff. 

224 Vgl. Viarre (1964), 5. 252. 

225 Vgl. Gunhild Viden. Women in Roman Literature. Attitudes of authors under 
the Early Empire. Göteborg 1993, 5. 178 

226 Nicole Loraux (Die Trauer der Mütter: weibliche Leidenschaft und die 
Gesetze der Politik. Frankfurt am Main 1992) führt zahlreiche Belege dafür an, daß 
die Trauer der Frauen in der griechischen polis und in der römischen civitas als eine 
“virtuelle Bedrohung (...) für die bürgerliche Ordnung” galt und daher reglementiert 
werden mußte (5. 29 u. pass.); vgl. auch Jacqueline Fabre-Serris. Mythe et poesie 
dans les Metamorphoses d’ Ovide. Paris 1995: “Il est clair que le mariage et la 
maternite n’inculquent pas davantage ἃ la femme les regles de la societe: l’amour 
maternel (...) se renverse souvent en un dechainement de violence, ultime signe de la 
sauvagerie qui couve dans le cur des femmes” (S. 245). 

221 Viarre (1964) widmet ein Kapitel ihrer Untersuchung der Stellung der Meta- 
morphosen in der Tradition der römischen Liebesdichtung und beleuchtet in diesem 
Zusammenhang die Begriffe furor und pietas in der römischen Liebesdichtung 
allgemein und in den Metamorphosen. Über die Aeneis schreibt sie:“Une des etapes 
qui ponctuent l’accomplissement des destins d’Enee et de Rome est marquee par la 
defaite du furor amoureux de Didon, inconciliable avec la pietas du heros” (S. 257) 
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daß furor und pietas für die literarisch gebildeten Zeitgenossen Ovids ein 
festes Gegensatzpaar bilden, und wenn die pietas im Glauben an über- 
individuelle Werte besteht, dann äußert sich der furor in der Überbewertung 
des Individuellen. Die pietas ist in der augusteischen ‘Ideologie’ der Inbegriff 
von Heldentugend und Loyalität”, und der furor ist ihr Gegenteil.” 


Und natürlich gerät auch Medea, ähnlich wie Hypermestra, durch ihren 
wie auch immer begründeten Wunsch, Jason zu helfen, in Konflikt mit ihren 
Verpflichtungen gegenüber Vater, Vaterhaus und Vaterland, oder, anders 
ausgedrückt: sie gerät in Konflikt mit der pietas, mit der ‘epischsten’ und 
“augusteischsten’ aller Tugenden, weil sie den Erwartungen des normativen 
Systems nicht entspricht. Damit ist Medea mit ihrem energischen und 
rationalen Charakter zwar noch immer keine elegisch liebende und klagende 
Mädchengestalt wie Hypermestra, doch auch sie ist, wie die Danaide, eine 
junge Frau, die sich mit den herkömmlichen Rollenbegriffen und Wertvor- 
stellungen auseinandersetzen, sie hinterfragen und schließlich eine individu- 
elle Entscheidung treffen wird, eine Figur, die ihren Standort in der sie umge- 
benden epischen Welt” erst noch bestimmen muß.””' Und auch in bezug auf 


und zieht im Anschluß daran eine interessante Parallele: “Cette opposition entre 
pietas et furor se retrouve dans les Metamorphoses ἃ propos des filles qui trahissent 
leur pere et leur patrie” (5. 258, Anm. 97). Auch Binroth-Bank (1994) stützt sich in 
ihrer Definition des /uror auf die Aeneis: “Dabei ist furor Ausdruck für die 
zerstörerische Macht der Liebesleidenschaft, die auch Ursache für die Leiden Didos 
ist (Verg. Aen. 4, 697). Der Liebes-furor Didos, der sich später in Zornes-furor (V. 
433) verwandelt, ist ein Leitmotiv des vierten Aeneisbuches” (S. 29). 

222 Qyid selbst spricht aus, wie sehr Augustus an dieser Loyalität seitens seiner 
Untertanen gelegen ist: nec tibi grata minus pietas, Auguste, tuorum / quam fuit illa 
Jovi (met. 1 204), vgl. Peter E. Knox. Ovid’s Metamorphoses and the Traditions of 
Augustan Poetry. Cambridge 1986, S. 17. 

229 Auch Viarre (1964) weist auf den Bezug zum augusteischen Gedankengut hin: 
“Le recours au furor dans les Metamorphoses est (...) associe ἃ une reflexion sur le 
couple que ce terme forme, dans le cadre de l'ideologie augusteenne, avec le concept 
de pietas” (5. 256). 

#0 Zum Verständnis von episch und unepisch vgl. oben 5. 15, Anm. 51. 

231 Diese Standortbestimmung wird letztlich scheitern, denn das zentrale Thema 
der in den Metamorphosen dargestellten Version der Medea-Sage und auch der 
übrigen um sie herumgruppierten Frauenmythen ist, laut Newlands (1997), “the 
problem of a woman’s physical and psychological displacement” (S. 180), Newlands 
deutet sogar das Auseinanderfallen der ovidischen Medeageschichte als Symbol für 
dieses “displacement”: “Only the disjunctive narrative mirrors the physical and 
psychic displacement of Medea herself“ (S. 192). 
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ihre literarische Identität, die, wie bereits erwähnt, durchaus zwiespältig ist, 
wird es interessant sein zu beobachten, wie Medea sich entscheidet: wie 
überzeugend sie die tragische Gestalt der unglücklich Verliebten auf der 
Bühne des Epos verkörpert und ob auch sie — ähnlich wie Hypermestra — die 
Rolle, die der Mythos ihr auferlegt hat, in eigenwilliger Weise uminterpre- 
tiert. 


Quod amare vocatur — eine sogenannte Liebe 


In nach wie vor fast unvermindertem Tempo ‘stolpert’ die Erzählung 
geradezu in den Monolog der Medea hinein, dessen erste Verse in ihrer 
abgehackten Atemlosigkeit so gar nicht wie das Produkt eines langen 
Kampfes und reiflichen Überlegens anmuten. Ungeduldig und fast ohne 
Pause — besonders auffällig ist Vers 10 mit später Zäsur und nur einem 
einzigen Spondeus bei überwiegend zweisilbigen Wörtern — sprudelt die 
Barbarenprinzessin “ihren Text’ hervor und kommt erst am Ende von Vers 13 
ein wenig zum Stillstand — quod amare vocatur. “Endlich, nun ist es 
heraus!”, möchte man hinzufügen. Und wirklich spricht Medea hier nicht so, 
wie man es nach den Worten /uctata diu eigentlich hätte erwarten können: so, 
wie jemand sprechen würde, der nach langem Nachdenken und zähem 
Ringen allmählich und widerstrebend auf einen Gedanken kommt, der ihm 
eigentlich bisher ferngelegen hat.” Medea spricht eher wie jemand, der sich 
seine Worte vorher zurechtgelegt hat, um sie dann, wenn es darauf ankommt, 
möglichst schnell “abzuspulen’ und dem Gegenüber keine Gelegenheit zur 
Widerrede zu lassen, ihn zu überrumpeln, ihn mundtot zu machen. Fast 
scheint es, als ob sie die vorangegangene Denkphase nur dazu genutzt hätte, 
um diesen Augenblick vorzubereiten, um Anlauf zu nehmen. 


Schon ihr erster Satz hat etwas Endgültiges: Frustra, Medea, repugnas (v. 
11), und man könnte sagen, daß er — anders als das Ende des Monologs, das 
den Leser ja zumindest vordergründig in die Irre zu führen scheint — den 
tatsächlichen Ausgang des Konflikts bereits vorwegnimmt.”” Auch in dieser 
Situation, in der Medea hellsichtig erkennt, daß jeder Widerstand zwecklos 
ist, wirkt sie jedoch nicht schwach, nicht so, wie man sich jemanden vorstellt, 


2 Anders Ortega (1958): “In ihrer inneren Verwirrung gewinnt Medea allmählich 
den Eindruck (...), daß sie unter der Gewalt der Liebe steht” (S. 46). 

#3 Binroth-Bank (1994): “Das Ergebnis des Kampfes wird somit bereits vorweg- 
genommen” (5. 29) und: “Sie selbst (...) nımmt damit (...) zwar nicht das Ende des 
Monologs, jedoch den Ausgang ihres gesamten Seelenkampfes vorweg” (5. 37). 
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der resigniert und letztlich kapituliert. “Du wehrst dich vergebens!” — diese 
Worte würde eher der Stärkere der beiden Gegner an den Schwächeren und 
schließlich Unterlegenen richten. Und tatsächlich ist es der furor, der hier 
spricht, oder besser — denn sonst gerät man wieder allzu leicht in das Schema 
der abstrakten Prinzipien hinein -, es ist die neue, die erwachsene Medea, die 
diesen Namen jedoch noch nicht trägt. Denn der Name Medea steht nach wie 
vor für die Identität der Königstochter und die an diese Rolle geknüpften 
Tugenden oder Erwartungen. 


Diese hier namentlich angesprochene Medea ist es also, die mit der 
Feststellung, daß sie sich vergebens wehrt, überrumpelt werden soll. Doch 
das ist nicht alles. In aller Eile werden zwei weitere Argumente ‘nachge- 
schoben’, die ihr ‘den Rest geben’ sollen: ein Gott ist es, der sich dir entge- 
genstellt (nescio quis deus obstat, v. 12) — das heißt soviel wie: du kannst, 
sollst und darfst dich nicht wehren! — und: ganz bestimmt (certe!) ist es das, 
was man Liebe nennt, oder zumindest etwas Ähnliches, ich würde mich sehr 
wundern, wenn’s nicht so wäre (mirumque nisi hoc est/aut aliquid certe 
simile huic, quod amare vocatur, v. 12f.) — das heißt soviel wie: gib auf, du 
hast es mit einer Sache zu tun, von der du nichts verstehst und die ohnehin 
stärker ist als du! Man gewinnt deutlich den Eindruck, daß jeder aufkommen- 
de Zweifel im Keim erstickt werden soll, und das gilt für alle in diesem 
Abschnitt enthaltenen Aussagen: Medea muß sich selbst oder ihr altes Ich 
nicht nur davon überzeugen, daß jeder Widerstand zwecklos ist, sondern 
auch davon, daß die Macht, gegen die sie sich bisher zu wehren versuchte, 
Liebe heißt. 


Dieser Eindruck wird durch die folgenden Suggestivfragen””' noch 
verstärkt, die sich auf eine kurze Formel bringen lassen: Was sollte es denn 


4 


24 U 14-16: nam cur iussa patris nimium mihi dura videntur? /...cur, quem 
modo denique vidi, /ne pereat, timeo? quae lanti causa timoris? — Binroth-Bank 
(1994) weist darauf hin, daß Medea in der ersten Frage (v. 14) zum ersten Mal ihren 
Vater erwähnt und damit ihre Tochterrolle und die von ihr verlangte pietas proble- 
matisiert (vgl. S. 38). 

235 Auhagen (1998): “Damit beginnt eine Diagnose ihres Zustandes, des Verliebt- 
Seins, die durch eine Kette von rhetorischen Fragen, in denen weitere Indizien dafür 
enthalten sind, untermauert wird (14-16)” (5. 134) — Auhagen unterstreicht zu Recht 
das Gekünstelte oder Konstruierte, das zu sehr Gewollte an Medeas Argumentation, 
deutet es jedoch ihrem Ansatz gemäß nicht im Hinblick auf Medeas psychologische 
Situation, sondern als ovidisches Gedankenspiel und Raffinement, ein Aspekt, der 
natürlich auch nicht außer acht gelassen werden darf, jedoch m. E. auf einer anderen 
Ebene der Interpretation fruchtbar gemacht werden muß. Die augenzwinkernde 
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sonst sein? Mit diesen rhetorischen Fragen vermeidet sie geschickt jede 
weitere Diskussion — und sie vermeidet es bis auf den heutigen Tag, daß 
irgend jemand ernsthaft nach einer anderen als der von ihr suggerierten 
Antwort sucht. Genau das aber sollte man tun, und man sollte auch darüber 
nachdenken, warum Medea in derselben Sache, die Hypermestra bis zum 
Ende ihres Briefmonologes ängstlich zu bemänteln sucht, so mit der Tür ins 
Haus fällt. Medea will offenbar glauben — man darf nicht vergessen, daß sie 
ja mit sich selber spricht und daher zuallererst sich selber täuscht —, daß es 
sich bei ihrem furor um Liebe handelt. Doch die Art, in der sie sich selbst 
überzeugt, legt den Gedanken nahe, daß dies zumindest nicht die ganze 
Wahrheit ist. Hintergründig weist Ovid in Medeas eigenen Worten darauf 
hin: quod amare vocatur (v. 13) — das, worum es hier geht, wird vielleicht 
wirklich nur “Liebe” genannt. Es wird also im weiteren Verlauf der Inter- 
pretation unter anderem darauf zu achten sein, welcher Gott es denn eigent- 
lich ist, der Medea treibt. 


Mens und cupido 


Doch zunächst kommt erstmalig die Königstochter Medea zu Wort, und es 
zeigt sich, daß sie den Köder ‘geschluckt’ hat. Zwar ist sie nicht bereit, ihren 
Widerstand aufzugeben, aber dieser Widerstand richtet sich tatsächlich gegen 
den für sie unbesiegbaren Feind — womit sie ja im Grunde schon verloren hat. 
Sie reagiert auf das Stichwort amare so, wie man es von der Tochter ihres 
Vaters wohl erwarten kann — mit herber und stolzer Ablehnung und mit 
einem Appell an die eigene Disziplin und Unberührbarkeit: excute virgineo 
conceptas pectore flammas, /si potes, infelix! (v. 17£.).°°° Und sogleich nutzt 
die “liebende” Medea ihre Chance zum Punktgewinn. Eine einzige unge- 
schützte Stelle bietet ihr die Gegnerin, und hier schlägt sie zu: si potes. Jeder 
weiß, daß man gegen die Liebe nichts vermag: si possem, sanior essem (v. 
18) — plötzlich ist die herbe Kämpferin in der Lage, elegische Töne anzu- 
schlagen und sich als wehrlose Liebeskranke zu gerieren.””’ Diesen Gedanken 


Präsenz des Dichters und sein Spiel beispielsweise mit dem Vorwissen und dem Ver- 
ständnis des Lesers setzt eine in sich schlüssige und durchkomponierte literarische 
Gestalt voraus, die als solche zunächst einmal ernst genommen werden muß. 

26 In diesem Zusammenhang weist Binroth-Bank darauf hin, daß Ovid auch mit 
diesem infelix auf die vergilische Dido (aen. 4, 596) anspielt (vgl. S. 42). 

#7 Binroth-Bank (1994): “Das Bekenntnis si possem, sanior essem (V. 18) zeigt, 
daß Medea ihren Zustand des Verliebtseins ganz im Sinne des Elegikers als Krank- 
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führt sie mit sicherem Instinkt noch weiter aus: gegen ihren eigenen Willen 
reißt eine ihr unbekannte Macht sie mit sich fort, der sie hilflos ausgeliefert 
ist und die sich über ihr sittliches Empfinden hinwegsetzt (sed trahit invitam 
nova vis, v. 19). 


An dieser Stelle benennt Medea ihre Identität als Königstochter, ihre klar 
definierte Position in Familie und Gemeinwesen zum ersten Mal nicht mit 
ihrem eigenen Namen, sondern mit einem “abstrakten” Begriff: aliudque 
cupido, / mens aliud suadet (v. 19f.) — ein leiser Hinweis darauf, daß die Los- 
lösung von dieser Rolle bereits begonnen hat. Dennoch muß man sich hüten, 
diesen Begriff für wirklich abstrakt zu halten:””® er umfaßt Medeas gesamte 
bisherige Identität, alles, was sie bis zu diesem Zeitpunkt für wahr, richtig 
und gut gehalten hat, alle Bindungen und Beziehungen, die ihr Leben ausge- 
macht haben — und Medea ist existentiell darauf angewiesen, diesem Teil 
ihrer selbst zumindest in ihrer Vorstellung etwas ebenso Mächtiges entgegen- 
zusetzen: eine unwiderstehliche Liebe, die sie förmlich zwingt, die Beziehung 
zu ihrer Familie gegen die Beziehung zu Jason einzutauschen. 


Das Dilemma, das Medea hier für sich beansprucht, ist in gewisser 
Hinsicht dasselbe, in dem sich die euripideische Medea befindet, als sie den 
Entschluß faßt, ihre eigenen Kinder zu töten: video meliora proboque, 
deteriora sequor (v. 20f., vgl. Euripides: Medea, 1078f.).”°° Diese Entschei- 
dung, mit der die Medea des Euripides — und auch die Medea des Ovid, wie 
noch erläutert werden wird — ein Stück ihrer eigenen Identität verleugnet und 
in diesem Sinne gegen ihren eigenen Willen handelt, spiegelt die philoso- 
phische Debatte des fünften und des frühen vierten Jahrhunderts wider, in der 
es um die Frage ging, ob ein Mensch, der das Richtige erkennt, auch automa- 
tisch das Richtige tut, oder anders formuliert: ob ein Mensch immer das will, 
was er als richtig erkennt. Diese Ansicht des Sokrates hat Euripides mögli- 
cherweise in seiner Medea widerlegen wollen,” doch auch das Gegenteil ist 


heit, sich selbst als insana sieht” (S. 39) — oder sehen will. 

28 Ortega (1958) weist zu Recht darauf hin, daß er “umfassender als ratio” ist 
und findet auch für den Begriff der cupido eine sehr weitsichtige Umschreibung, die 
sich auf seine Interpretation jedoch leider nicht auswirkt: “die Begierde, die auf die 
Tat drängt und bemüht ist, Erfüllung zu finden” (S. 47), auch Binroth-Bank (1994) 
weist auf die konkrete und existentielle Bedeutung des Konfliktes hin: “Die Entschei- 
dung zwischen mens und cupido bedeutet für Medea eine Entscheidung zwischen 
dem Vater und ihrer Heimat einerseits und einem Fremden und dem Leben in einem 
unbekannten Land andererseits” (S. 43f.). 

239 Vgl. Binroth-Bank (1994), 5. 40. 

240 Rehm (1989) stellt diese u. a. von James Jerome Walsh (Aristotle’s 
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denkbar: daß nämlich Medea durch ihr Tun das als richtig Geltende, die 
“Heldenethik” (von Fritz) oder die sie umgebende “Männerwelt” (Steinmetz) 
in Frage stellt, weil sie die herrschenden Maßstäbe für sich oder für die 
Frauen allgemein nicht mehr anerkennen kann. Medea sieht und erkennt das 
moralisch Richtige, und etwas in ihr will es auch, denn kaum ein Mensch 
kann sich der Prägung durch die gesellschaftlichen Normen entziehen, und 
doch relativiert sie diese Moral, weil sie gesetzt ist, sie entlarvt sie als bloße 
Konvention und spricht ihr die absolute Gültigkeit ab. Damit bestätigt sie die 
sokratische These, denn sie verstößt nur deshalb gegen das Rechtsempfinden 
der Gesellschaft, weil sie selbst dieses Rechtsempfinden nicht mehr teilt.” 


Wie zuvor mit seinem Hinweis auf das vergilische Begriffspaar furor und 
pietas zeigt Ovid also auch hier mit der deutlichen Reminiszenz an das 
Dilemma der euripideischen Medea, daß er — in Weiterführung der gesell- 
schaftlichen Selbstausgrenzung der Elegiker und der betont elegischen 
Weltsicht der Heroinen — den Konflikt der Medea als Auseinandersetzung 
des Individuums mit den überindividuell gesetzten Normen, Tugendbegriffen 
und Zielen des epischen Heldentums verstanden wissen will.°* Doch dieser 
offenbar von ihm beabsichtigte Vergleich mit Euripides macht auch den 
Unterschied deutlich: Ovid siedelt den Konflikt seiner Medea in einer ganz 
anderen Phase des mythologischen Geschehens an, zu einem Zeitpunkt, wo 
noch niemand Medea ein Unrecht getan und auch noch niemand ihre 
finsteren Zaubermächte geweckt hat. Diese Tatsache deutet darauf hin, daß 
der Keim der späteren Katastrophe für Ovid nicht außerhalb von Medeas 
eigener Person und auch nicht in der weiteren Entwicklung der äußeren 
Handlung zu suchen ist: es ist nicht die Untreue Jasons, und es sind auch 
nicht die dem Mädchen von den Göttern verliehenen übermenschlichen 
Kräfte, die das Unheil heraufbeschwören - die Wurzel des Übels liegt dort, 


Conception of Moral Weakness. New York 1963, S. 16-22) vertretene Ansicht so 
dar: “Medea exemplifies ἀκρασία, the powerlessness of a person who knows what 
is right but cannot act on that knowledge. In such a view, knowledge of what is right 
is not sufficient (contra Sokrates) to motivate right action, but is at the mercy of 
stronger, ‘pathetic’ forces” (5. 110). 

241 [Laut Rehm (1989) vollzieht sich in der Medea-Tragödie “a debate between 
contending reasons (λόγοι) - one the received set of cultural values..., and the other 
the yet unattained ‘female’ λόγος which Medea and her play struggle towards” (5. 
110). 

212 Noch deutlicher wird diese Relativierung epischer Werte in der Progne- 
Geschichte, wo Progne die pietas gegenüber Tereus sogar als Verbrechen bezeichnet: 
scelus est pietas in coniuge Tereo, vgl. Viarre (1964), 5. 258. 
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wo Ovid den Schwerpunkt seiner psychologischen Darstellung setzt: in dem 
Menschen Medea selbst.” Das erklärt auch, warum Ovid, obwohl er keine 
mädchenhaft unschuldige Medea wie Apollonios hat gestalten wollen, die 
Schilderung des Magischen dennoch zunächst auf ein Minimum reduziert. 
Das rein Menschliche ist es, was Ovid an diesem und an vielen anderen 
Mythen eigentlich interessiert.”* 


Der Mensch Medea trägt schon zu diesem frühen Zeitpunkt alle Mög- 
lichkeiten in sich, und auch wenn der Konflikt in den Metamorphosen 
harmloser zu sein scheint als in der euripideischen Tragödie,”” ist er doch im 
wesentlichen mit diesem identisch. Für die Konzeption der ovidischen Medea 
bedeutet dies, daß es dem Dichter gelungen ist, die verschiedenen Figuren 
buchstäblich ganz ohne Zauberei zu einer einheitlichen Gestalt zu ver- 
schmelzen. Der erste Schritt, mit dem das Mädchen aus den emotionalen und 
sittlichen Bindungen seiner Heimat heraustritt, ist im Grunde derselbe, mit 
dem die Frau sich durch den Mord an den eigenen Kindern von ihrer 
Mutterrolle löst, und ist auch derselbe, mit dem die Zauberin die menschliche 
Gesellschaft schließlich ganz und für immer verläßt. Ovid plaziert den 
Monolog der Medea naturgemäß dort, wo sich in seiner Deutung des Mythos 
die eigentliche Entscheidung, die eigentliche Metamorphose vollzieht.’ 


243 Binroth-Bank (1994): “Ovid dagegen verzichtet auf die Darstellung äußerer 
Handlungsabläufe [...] ebenso wie auf ein Eingreifen der Götter [...]. Stattdessen 
rücken ohne längere Vorbereitung die Gefühle Medeas, die Vorgänge in ihrem 
Innern, über die in dem sich anschließenden Monolog gleichsam von ihr selbst 
ausführlich reflektiert wird, in den Mittelpunkt des Interesses.” (S. 27). Mit dieser 
Beobachtung macht Binroth-Bank den Unterschied zwischen der ovidischen Medea 
und der vergilischen Dido deutlich, die u. a. durch die Götterhandlung in die teleo- 
logische Gesamtkonzeption des Epos eingebunden ist. Medea dagegen löst sich durch 
ihre individuelle Menschlichkeit von diesen allgemein-epischen Zusammenhängen, die 
ja ohnehin in der Struktur der Metamorphosen sehr stark in den Hintergrund treten. 

”# Daß er an der detaillierten und farbenprächtigen Darstellung magischer 
Rituale, die er ja dann in der Aeson-Episode ausgiebig nachholt, ebenfalls seine 
Freude gehabt hat, soll hier natürlich nicht geleugnet werden — doch zuerst interes- 
siert ihn der menschliche Konflikt. 

245 Binroth-Bank (1994) spricht von der “ganz andersartigen und viel schwerwie- 
genderen Entscheidung zum Kindesmord” (5. 40). 

2% Newlands (1997) weist zwar darauf hin, daß Ovid die vernachlässigten 
Aspekte der Medea-Geschichte in den umgebenden Mythen - so etwa den Kinder- 
mord im Progne-Mythos - gestaltet hat (S. 180), und Otis (1966) meint, daß “the 
child-killing motif of the Tereus-Philomela would hardly bear immediate repetition” 
(S. 172), doch ist m. E. die Gefahr, sich zu wiederholen, bei einem Dichter wie Ovid 


76 Vel sine amore licet 


Damit rückt Medea bei aller Unterschiedlichkeit wieder in die Nähe der 
Heroine Hypermestra, denn wie diese durchlebt auch sie die Metamorphose 
des Erwachsenwerdens: sie löst sich von ihren bisherigen Bezugspersonen 
und den an sie geknüpften Wertvorstellungen und wendet sich einer neuen 
Macht, einer nova vis (v. 19) zu, der sie einen Teil ihres Wesens opfern muß. 
In der euripideischen Tragödie stirbt die Mutter in Medea auf dem Altar der 
weiblichen Rache, in den Metamorphosen stirbt die Tochter auf dem Altar 
eines “Etwas”, guod amare vocatur. Denn ebenso wie Hypermestra ist auch 
Medea trotz allem noch immer so sehr in ihren anerzogenen Maßstäben 
befangen, daß sie diese Macht nicht bei ihrem vollen und wirklichen Namen 
nennt. 


Vel sine amore licet 


Die Hinweise darauf, daß sich hinter der sogenannten Liebe Medeas noch 
etwas anderes verbirgt, häufen sich im weiteren Verlauf des Monologs. 
Wieder ruft die Königstochter ihr vermeintlich in elegischer Liebe hilflos 
schmachtendes Selbst zur Ordnung, doch diesmal appelliert sie nicht nur an 
ihre Unberührbarkeit, sondern ergänzt diese um eine andere Spielart des 
Stolzes: quid in hospite, regia virgo, /ureris? (v. 21f.). Du machst dich doch 
lächerlich mit deiner Schwärmerei für einen dahergelaufenen Fremden. Du 
bist die Tochter eines Königs, vergiß das nicht. Was hat Jason dir zu bieten, 
was du nicht ohnehin schon hast? Haec quoque terra potest, quod ames, 
dare! (v. 23) — auch in diesem, in deinem Land wirst du etwas finden, das du 
lieben kannst. “Etwas”. Nicht “jemanden”. Es stellt sich die Frage, ob Medea 
Jason liebt oder “etwas”, das mit ihm in Verbindung steht, “etwas”, das an 
seine Person geknüpft ist. Diese “auffällige” Ausdrucksweise läßt auch den 
vorangegangenen Vers in einem anderen Licht erscheinen: er thalamos alieni 
concipis orbis (v. 22). Man muß sich nicht die Mühe machen, diese 
Formulierung mit aller Gewalt auf die Person Jasons zu beziehen und sie 


kaum ausschlaggebend; zu seinen Eigenarten gehört es ja gerade, parallelen Situa- 
tionen die unterschiediichsten Nuancen abzugewinnen, wie er es nicht nur in den 
Heroides, sondern auch in den Metamorphosen -- beispielsweise in den von ihrer 
Grundstruktur her sehr ähnlichen Geschichten der Medea und der Scylla -- bewiesen 
hat. Er gestaltet bei Medea nicht anders als bei Progne den Konflikt, den er für den 
wichtigsten hält. 

247 Wißmüller (1987): “Sie denkt also nicht an einen anderen Geliebten, weil sie 
das auffällige quod ames verwendet” (S. 117). 
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beispielsweise als “Liebesumarmungen mit einem Fremden””** zu verstehen, 


wenn Medea selbst unmittelbar darauf von einem “Etwas” spricht, das sie 
liebt oder lieben wird. Das fremde Land macht dieses Ehelager für sie so 
reizvoll, nicht aber der Mann, der es mit ihr teilen wird. Natürlich wehrt sie 
sich dennoch in Gedanken gegen die Vorstellung, daß Jason ums Leben 
kommen könnte (v. 24: vivat tamen!), denn der Gegenstand ihrer Liebe und 
die Chance, jemals diesen alienus orbis zu erblicken, ist an die Person Jasons 
gebunden. Doch die Fremde allein kann nicht alles sein, was Medea sich 
erträumt, denn sie behauptet ja, dieses guod ames ebensogut im eigenen 
Lande finden zu können. 


Auch die nun anschließende “Selbstbeschwichtigung”” verrät dem 


aufmerksamen Beobachter etwas über Medeas wirkliche Motivation. Gerade 
noch hat sie sich gegenüber der sittlichen Instanz, die sie in sich trägt, damit 
gerechtfertigt, daß sie gegen die unwiderstehliche Macht der Liebe nichts 
vermöge, daß sie liebeskrank sei und das Richtige zwar sehe, es jedoch nicht 
tun könne, gerade noch hat sie alle Verantwortung für ihr Handeln von sich 
gewiesen, da ändert sie plötzlich ihre Taktik und weist darauf hin, daß sie ja 
auch sine amore moralisch verpflichtet sei, dem jugendlichen, edlen und 
tugendhaften Helden Jason, der ja schließlich niemandem etwas getan habe, 
zu helfen.” Man fragt sich, wozu Medea diese Absicherung — auch wenn ich 
ihn nicht lieben würde, müßte ich ihm helfen — benötigt. Sie hat sich selber 
ihre Liebe ja schon mit aller Deutlichkeit eingestanden, und es kann nicht 
davon die Rede sein, daß “sie glaubt, diesen Wunsch [daß Jason leben möge] 
vor sich selbst rechtfertigen zu müssen, um nicht in den Verdacht zu geraten, 
er sei ein Indiz für ihre Liebe”.”°' Bei Hypermestra wäre ein derartiges 
Verhalten sinnvoll, Medea aber muß ihre Liebe nach ihrer gleich zu Anfang 
so schonungslos gestellten Selbstdiagnose weder rechtfertigen noch ver- 
stecken. Anders läge der Fall dagegen, wenn sich in ihr noch ein letzter leiser 
Zweifel daran regen würde, ob ihre Liebe zu Jason wirklich so unwider- 


248 Wißmüller (1987), 5. 117. 

249 Auhagen (1998), S. 134. 

»0 V. 24-28: ..vivat iamen! idque precari/vel sine amore ΠΟΘΙ; quid enim 
commisit Jason? /quem nisi crudelem non tangat Iasonis aetas /et gemus et virtus? 
quem non, ul cetera desint, /ore movere polest? cerle mea peciora movit. 

251 Auhagen (1998), S. 134; ähnlich spricht auch Binroth-Bank (1994) von einem 
“Versuch, sich selbst zu täuschen und ihre Angst um Iasons Leben mit der Behaup- 
tung zu tarnen, daß es sich dabei nicht um Liebe (V. 25), sondern um reine Mensch- 
lichkeit Jason gegenüber handele” (5. 44). 


78 Occidat ingratus! 


stehlich und sie selbst wirklich so liebeskrank ist.°”- Dann muß sie die in ihrer 


Heimat herrschenden sittlichen Begriffe relativieren, dann braucht sie in der 
Tat den ‘moralischen Fallschirm’ — ve/ sine amore licet —, denn die Flügel 
einer Liebe, die nur so genannt wird, sind nicht stark genug, um sie mitsamt 
der Last ihrer Verantwortung heil ans griechische Ufer zu tragen. Und wieder 
wird die Unsicherheit Medeas spürbar, wieder greift sie an dem Punkt, wo 
ihre Argumentation nicht ganz unangreifbar ist, auf die rhetorischen Fragen 
zurück: wenn ich Jason nicht helfe, warum bringe ich ihn denn dann nicht 
gleich eigenhändig um? (cur non et specto pereuntem oculosque 
videndo /conscelero? cur non lauros exhortor in illum/ terrigenasque feros 
insopitumque draconem?, v. 34-36). 


Occidat ingratus! 


Wie schon beim ersten Mal verfehlt auch hier das rhetorische Mittel nicht 
seinen Zweck: so wie es Medea zu Anfang gelungen ist, sich selbst von der 
Echtheit ihrer Liebe zu überzeugen, so vermag sie sich auch jetzt darüber 
hinwegzutäuschen, daß sie soeben ihr gesamtes Weltbild auf den Kopf 
gestellt hat: Mitleid mit dem Feind ist für die Tochter eines Barbarenkönigs 
eine moralische Verpflichtung — oder etwa nicht? Zwar kommt Medea an 
dieser Stelle ein neuer Einwand in den Sinn, doch der hat mit der Frag- 
würdigkeit ihrer Argumentation nichts mehr zu tun: die eigentliche Schwach- 
stelle ist wieder einmal glücklich überwunden.”°” An diesem neuen Einwand 
fällt zunächst eine formale Veränderung auf: anders als zuvor bringt Medea 
hier ihre Bedenken in der ersten Person vor. Die “innere Zerrissenheit der 
Sprechenden”, die bisher durch die “Selbstanrede in der 2. Person” verdeut- 
licht worden war?”, ist zumindest vorläufig aufgehoben, die moralischen 
Skrupel sind verstummt, Medea ist entschlossen, Jason zu helfen: guamquam 
non ἰδία precanda, sed facienda mihi! (v. 37). 


Nun aber schleichen sich andere Zweifel ein:”” Was, wenn Jason sich als 


252 Bei der Medea des Apollonius ist ein solcher Zweifel von vorneherein ausge- 
schlossen, weil ihre Liebe auf die Einwirkung der Götter zurückgeht und somit von 
außen motiviert ist, vgl. Apollonius Rhodius. Argonautica, III 6-166. 

253 Binroth-Bank (1994): “Nachdem damit das passive Zusehen einem aktiven 
Ermorden gleichgesetzt ist, bleibt für Medea kein anderer Weg offen als der, Jason zu 
helfen” (S. 45). 

254 Binroth-Bank (1994), 5. 41. 

IV. 38-41: .. Prodamne ego regna parentis, / atque ope nescio quis servabitur 
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undankbar erweist und sie zurückläßt, was, wenn er es wagt, ihr, seiner 
Retterin, eine andere vorzuziehen? Occidat ingratus! (v. 43). Eben noch hat 
Medea Jason mit dem Erreichen all ihrer Ziele und Träume gleichgesetzt und 
sich gewünscht, daß er leben möge: vivat tamen!, nun aber will sie seinen 
Tod, “beschwört die stärkste Verwünschung auf ihn herab” für den Fall, 
daß er sich anders verhält, als sie es von ihm erwartet und erhofft. Nichts 
könnte den tatsächlichen Wert, den Jason für Medea hat, deutlicher machen 
als die Gegenüberstellung dieser beiden Sätze vivat tamen! und occidat 
ingratus!. Ein Jason, der ihr die Gegenleistung verweigert, bedeutet ihr 
nichts, ist tatsächlich für sie nur “irgendein hergelaufener Fremder”, nescio 
quis advena (v. 39).257 Jason an sich ist ihr — im Unterschied zu der apolloni- 
schen Medea, der es nur darum geht, Jason zu retten, und die keinerlei 
Anspruch auf ihn erhebt””® — vollkommen gleichgültig. Der Jason, den 
Medea liebt — zu lieben glaubt -, ist nichts anderes als eine Projektion, ein 
Geschöpf Medeas. Und ebenso, wie sie zuvor ihren Wunsch, daß Jason leben 
möge, mit den Stichworten aeias, genus, virtus und os (v. 26f.) gerechtfertigt 
hat, so beschwichtigt sie nun ihr Mißtrauen mit dem Verweis auf Jasons 
vultus, nobilitas und gratia formae (v. 43f.).”” Ihr Bild von dem Mann, von 
dem sie ihre gesamte Zukunft und ihr Leben abhängig machen will, ist ganz 
und gar von Äußerlichkeiten abgeleitet.” Nicht nur die äußeren Ereignisse 


advena nostra,/ut per me sospes sine me det lintea ventis/virque sit alterius, 
poenae Medea relinquar? 

256 Ortega (1958), S. 50. 

257 Wißmüller (1987): “Mit nescio quis advena, irgendein hergelaufener Fremder 
hat sie eine stark abwertende Bezeichnung für ihn” (S. 118); Binroth-Bank (1994): 
“In Steigerung zu hospes (V. 21) betitelt sie Iason hier als nescio quis advena (V. 39) 
mit einem “abfälligen’ Unterton, der die Distanz zwischen beiden verdeutlicht” (δ. 
48), Auhagen (1998): “Auch in der Wortwahl drückt sich der momentane Sinneswan- 
del aus: Aus dem hospes (21) ist nescio quis [...] advena (39) geworden” (S. 134). 

258. Vgl. Apollonius Rhodius. Argonautica, III 786f. 

259 Auhagen (1998): “Sie nimmt mit den Attributen vultus, nobilitas animae und 
gratia formae (43-44) in Variation die bereits genannten Kriterien genus, virtus und 
os (27-28) auf” (S. 135). 

260 Diese Tatsache allein wäre nicht aussagekräftig, da in der Antike ein anspre- 
chendes Äußeres als Zeichen eines guten Charakters galt; in Kombination mit den 
übrigen Hinweisen aber hat sie m. E. durchaus ihre Bedeutung, vgl. Auhagen (1998): 
“Ihre weitgespannten Überlegungen bis hin zur Ehe gründet sie nur auf den ersten 
Eindruck von Iason” (S. 136); V. Wise. Ovid’s Medea and the Magic of Language. 
In: Ramus 11, 1982, 16-25: “Her imaginings are based wholly on fantasy: they are 
completely separable from and unmotivated by real events, with the single exception 


80 Et vertice sidera tangam 


und die magischen Elemente, auch die Rolle Jasons ist von Ovid auf ein 
Minimum reduziert worden, und wieder liegt die Problematik ganz in Medea 
selbst.?°' Besonders deutlich wird dies, wenn die ovidische Medea sich, noch 
ehe sie mit Jason auch nur ein einziges Wort gewechselt hat, dieselben Dinge 
erträumt, die der apollonische Jason Medea in Aussicht stellt (Argonautica III 
1128ff.) und die der euripideische Jason rückblickend als das zusammenfaßt, 
was Medea ihm zu verdanken hat (Medea, 536ff.). Alles, selbst die Verspre- 
chungen Jasons, sind in der ovidischen Fassung nur in Medeas Phantasie 
existent. 


Et vertice sidera tangam 


Zur Einhaltung dieser erträumten Versprechungen aber will sie ihn, falls der 
äußere Eindruck täuscht und er ihre Verdienste (meriti, v. 45) — ein befremd- 
licher Begriff in den Gedanken eines angeblich verliebten Mädchens — etwa 
doch vergessen sollte, dadurch zwingen, daß sie die Götter zu Zeugen ihres 
Bündnisses anruft. In dieser Phase des Monologs zerfällt Medea nicht mehr 
in zwei gegensätzliche Hälften, sondern besteht aus einem eher vorsichtigen 
und einem eher ‘draufgängerischen’, zuversichtlichen Teil, die beide aber 
dasselbe Ziel verfolgen. Und so ergreift nun auch die zuversichtliche Medea 
das Wort, um die zögernde “anzufeuern’, und wieder bedient sie sich dabei 
einer rhetorischen Frage, mit der auch das letzte Hindernis aus dem Weg 
geräumt werden soll: quid tuta times? (v. 47). Jason wird dir auf ewig zu 
Dank verpflichtet sein (tibi se semper debebit Iason, v. 48) — ähnlich wie die 
merita erinnert auch das debebit eher an eine Geschäfts- als an eine 
Liebesbeziehung -, er wird dich heiraten und die Schar der Mütter wird dich 


of Jason’s presence. [...] the entire course of the relationship between them exits 
solely in her mind. [...] In fact, there is no love story to be told, except the one within 
her imagination” (S. 17£.).Wißmüllers (1987) Unterscheidung der äußeren Attribute 
in eine Stufe der Sympathie und eine innigere der Liebe erscheint mir etwas konstru- 
iert (S. 118). Binroth-Bank (1994) weist ferner darauf hin, daß die Schönheit Jasons 
nicht wie bei Apollonius oder auch wie die Schönheit des Aeneas bei Vergil durch 
den neutralen Erzähler, sondern durch Medea festgestellt und “damit durch die perso- 
nale Sehweise (...) relativiert” wird (S. 46). Auch der Vergleich mit Scylla, deren 
Liebe zu Minos durch subjektive und objektive Eindrücke sehr sorgfältig motiviert 
wird, ist für eine Beurteilung von Medeas emotionaler Lage äußerst aufschlußreich, 
vgl. u. 5. 90fF. 

261 Binroth-Bank (1994): “Ovid konzentriert somit alle Vorgänge auf Medea” (δ. 
46). 
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in allen Städten Griechenlands als Retterin feiern (16 face sollemni iunget 
sibi, perque Pelasgas /servatrix urbes matrum celebrabere turba! , v. 49f.). 


An dieser Stelle ergreift zum ersten und letzten Mal anstelle der 
standesbewußten und prinzipientreuen Königstochter, die von ihrem unter- 
nehmungslustigen Selbst ja bisher recht leicht mit rationalen Argumenten 
überzeugt werden konnte, eine rührend kindliche Medea das Wort, eine 
Medea, die plötzlich zu spüren scheint, daß sie nicht nur moralisch, sondern 
auch emotional an Kolchis gebunden ist: fast meint man ihre kleine, klägliche 
Stimme zu hören, wenn sie fragt: aber was ist mit meiner Schwester, meinem 
Bruder, meinem Vater, meinem Glauben, meinem Zuhause - soll ich das 
alles aufgeben?” Das sind die letzten Worte einer -- wie man es heute 
vielleicht ausdrücken würde — emotional “bindungsfähigen’ Medea, der 
Medea, die bei Euripides durch die Tötung der eigenen Kinder und bei Ovid 
durch die Loslösung von der eigenen Familie geopfert wird. Es gibt sie, aber 
sie ist zu schwach, als daß sie sich durchsetzen könnte, und entsprechend 
schnell wird ihr Einwand ‘weggewischt’: Vater und Heimat sind wild und 
unkultiviert, der Bruder ist noch zu klein, und die Schwester ist auf ihrer 
Seite (vgl. v. 53f.) -- maximus intra me deus est (v. 55), jetzt ist Medea nicht 
mehr zu halten, jetzt spricht sie in wilder Begeisterung, von ebendiesem 
maximus deus getrieben, all das Große aus, was sie zu erreichen hofft, 
magna sequar: sie wird als die Retterin der griechischen Jugend geehrt 
werden, sie wird die ruhmreichen Städte und die Kultur Griechenlands 
kennenlernen, sie wird den Sohn des Aeson “bekommen”? — noch immer ist 
sequi das übergeordnete Verb -, den sie, so formuliert sie es auffallend 
doppeldeutig, gegen die Besitztümer der ganzen Welt hätte eintauschen 
wollen — tatsächlich ist Jason in ihrer Vorstellung ein austauschbarer Begriff 
für ebendiese Besitztümer -- sie wird seine Frau werden und deshalb als 
glücklich und als Liebling der Götter gelten — et vertice sidera tangam (v. 
61). “Die Wendung: et vertice sidera tangam, die Ovid selbst und auch 
andere Dichter öfter verwenden, wenn es um Dichter- und Heldenruhm geht, 


262 ν 516: ergo ego germanam fratremque patremque deosque / et natale solum 
ventis ablata relinguam? 

263 Ν᾿ 56-60: titulum servatae pubis Achivae /notitiamque loci melioris et 
oppida, quorum /hic quoque fama viget, cultusque artesque locorum, / quemque ego 
cum rebus, quas totus possidet orbis, / Aesoniden, mutasse velim... Auhagen (1998) 
bezeichnet diese Aufzählung als eine Klimax, “an deren Spitze Iason steht” (5. 135) — 
man könnte auch sagen, daß er an letzter Stelle steht. In jedem Fall aber steht er hier 
nicht für sich, sondern für die mit seiner Person verknüpfte Position Medeas: quo 
coniuge felix et dis cara ferar (v. 608). 


82 Zusammenfassung 


ist hier im Zusammenhang mit dem Liebesglück einer Frau auffällig.” Nun 
hat der maximus deus, nun hat die Leidenschaft Medeas einen Namen: 
Ehrgeiz. Geltungsbedürfnis. Ruhmsucht. Ein Streben nach Anerkennung, wie 
es einem epischen Helden gut zu Gesicht stünde, wie es bei einer Frau aber 
die gesamte Weltordnung in Frage stellt. Nicht Jason ist es, den Medea liebt, 
sondern das Ansehen — wieder heißt es: guod amo (v. 66) —, zu dem sie 
durch ihn gelangen kann, und nicht um seiner Person, sondern um dieses 
Ansehens willen fürchtet sie, als sie sich die Gefahren der Seefahrt vor 
Augen hält (v. 62ff.), um das Leben des Argonautenführers, um die eine und 
einzige Karte, auf die sie alles gesetzt hat: metuam de coniuge solo (v. 68) — 
eine Beteuerung, die ebenso zu bewerten ist wie das bereits erwähnte viva 
tamen! (v. 24). 


An dieser Stelle geschieht etwas Merkwürdiges: bei seiner zweiten 
Erwähnung reizt das Stichwort coniunx die eigentlich schon besiegt geglaub- 
te Königstochter — ähnlich wie die vergilische Dido (vgl. aen. IV 172) - zum 
Widerstand. Mit einem letzten Aufbäumen stellt sie die Prinzipien ihrer 
Erziehung wieder auf ihren Sockel und weist sich selber in die Schranken -- 
eine Verlegenheitslösung. Sie weiß, daß sie verloren hat, und deswegen 
bricht sie die Diskussion abrupt ab — denn an rectum, pudor und pietas gibt 
es nichts herumzudeuteln, das sind ewig gültige, heilige Werte, und wer sie 
anficht, ist ein Frevler, begeht ein nefas (v. 71). Wie eine hilflose Mutter, die 
einsieht, daß es ein Fehler war, sich in Erziehungsangelegenheiten mit ihrem 
intelligenten Sprößling auf eine Diskussion einzulassen, zieht Medea sich auf 
eine autoritäre Position zurück und hebt gleichsam drohend den Zeigefinger. 
Cupido aber, der genannte Sprößling, die auf den Ruhm gerichtete unstillbare 
Begierde Medeas wartet nur darauf, daß die gestrenge ‘Mutter’ ihn unbeauf- 
sichtigt läßt — er gibt nur scheinbar nach, wie an der imperfektischen Verb- 
form unschwer zu erkennen ist. 


Zusammenfassung 


Begierde, Liebe und Leidenschaft Medeas richten sich, ohne daß sie selber 
dies erkennt oder erkennen will, auf Jason als auf die Verkörperung all ihrer 
Sehnsüchte. Ihr maßloser Ehrgeiz, den sie durch das Bündnis mit dem Argo- 
nautenführer befriedigen zu können glaubt, treibt sie dazu, das normative 


264 Wißmüller (1987), 5. 119. 
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System, in dem sie aufgewachsen ist, zu hinterfragen und ihm seine 
Gültigkeit letztlich abzusprechen, ohne daß sie jedoch wirklich schwerwie- 
gende moralische Gründe dazu hätte: sie löst die Bindungen an ihre Familie, 
ihre Heimat und alles, woran man sie zu glauben lehrte, nicht zugunsten einer 
aufgrund individueller Prioritäten gewählten neuen Beziehung, sondern 
zugunsten einer schrankenlosen und ausschließlichen Selbstverwirklichung. 
Weil sie aber mit ihrer bisherigen Identität die Fragwürdigkeit ihrer Schwer- 
punktsetzung erkennt, schiebt sie als Grund eine unwiderstehliche Liebe vor. 
Ihr Konflikt ist strenggenommen nur zur Hälfte ein Rollenkonflikt, denn nur 
auf der einen Seite steht eine durch soziale Rechte und Pflichten definierte 
Rolle: auf der anderen Seite steht das sich über jede, das heißt über die 
politisch-epische ebenso wie über die privat-elegische Gemeinschaft erhe- 
bende Ich Medeas. Damit hat auch die ovidische Medea, obwohl sie nicht als 
finstere Hexe geschildert wird, dämonische Züge. Diese dämonischen Züge 
aber beruhen nicht auf übermenschlichen Fähigkeiten, sondern auf dem rein 
menschlich-psychologischen Phänomen einer ins Krankhafte gesteigerten 
Egomanie, die in der ovidischen Fassung das verbindende Element zwischen 
Mädchen, Zauberin und Kindsmörderin ist und somit die Grundlage für eine 
einheitliche Medea darstellt. 


Scylla 


Minos und Scylla 


Nichts könnte den “Nullcharakter’ Jasons, die Tatsache also, daß er nicht als 
Person oder Individuum, sondern nur als eine von Medea geschaffene 
Projektion für Medea relevant wird, besser verdeutlichen als der Vergleich 
mit Minos in der ovidischen Fassung des Scylla-Mythos. Die Geschichte 
Medeas handelt in ihrem ersten und aus ovidischer Sicht entscheidenden 
Stadium tatsächlich nur von Medea, die Geschichte Scyllas dagegen handelt 
von Scylla und Minos — und das hat weitreichende Folgen. 


Nachdem bereits im siebten Buch (VII 456ff.) davon die Rede war, wie 
Minos nach dem Tod seines Sohnes Androgeos Vorbereitungen zum Rache- 
feldzug trifft — schon hier klingt das später von Scylla benutzte Motiv des 
gerechten Krieges an (iustis... armis, v. 458) —, kehrt die Erzählung nun zu 
Beginn des achten Buches wieder zu Minos zurück,” der damit zum 
Schwerpunkt und Bindeglied der vorangegangenen und der nachfolgenden 
Ereignisse wird. Im Grunde ist auch Scyllas tragisches Geschick nur eine der 
zahlreichen Geschichten — wie die von Aeacus, von Ariadne und Theseus, 
von Cephalus und Procris sowie von Daedalus und Icarus -, die sich um die 
Person oder die Taten des Minos ranken:?° Minos ist die zentrale Figur, 
Scylla dagegen nur eine Episode im Leben des Kreterkönigs, der nach der 
Eroberung von Megara letztlich unbeeindruckt und unangefochten seiner 
Wege geht. Und so ist es nur folgerichtig, wenn zunächst — in geradezu 
‘epischer Breite’, verglichen mit der Unternehmung der Argonauten zu 
Anfang des siebten Buches — die kriegerischen Aktivitäten des Minos 
geschildert werden, ehe dann in schrittweise sich verengender Perspektive 
schließlich Scylla in den Mittelpunkt des Geschehens tritt. 


Mit der für die Metamorphosen charakteristischen “‘Kameraführung’ 


26° Vgl. Haupt /Komn/Ehwald/von Albrecht (1966) Bd. II, 5. 2; William S. 
Anderson: Ovid’s Metamorphoses. Books 6-10. Edited with an Introduction and 
Commentary. Oklahoma 1972, S. 333; Hehrlein (1960): “Die Erzählung beginnt mit 
Minos” (8. 18). 

26° “Geschichten um Minos” schreibt Bömer in seinem Metamorphosen- 
Kommentar (P. Ovidius Naso: Metamorphosen. Kommentar von Franz Bömer. Buch 
VIII - IX. Heidelberg 1977, 5. 11). 


Der Turm von Megara 85 


kommen wie in einer langsamen Zoom-Bewegung als erstes die lelegeischen 
Küsten ins Blickfeld, die der minoischen Verwüstung zum Opfer fallen 
(interea Minos Lelegeia litora vastat, VII 6). Dann wird der Bildausschnitt 
kleiner: in diesem Küstenstrich liegt eine Stadt, das von Alcathous gegrün- 
dete und nun von Nisus beherrschte Megara (in urbe / Alcathoe, quam Nisus 
habet, v. 7). Von der ovidischen Dichtkunst gelenkt, heftet sich der über die 
Stadt schweifende Blick nun auf einen Turm, der die Mauern überragt: regia 
turris erat (v. 14), und wer zuletzt auch noch diesen Turm schärfer ins Auge 
faßt, der erkennt auf ihm vielleicht eine Mädchengestalt, die seit Kriegs- 
beginn häufig dort zu sehen ist: saepe illuc solita est ascendere filia Nisi (v. 
17) — Scylla, die hier als Tochter des Nisus eingeführt wird, denn nichts 
anderes ist sie bis zu diesem Zeitpunkt.”°” 


Der Turm von Megara 


Auch diese Verse könnte man als eine Exposition oder Ouvertüre bezeich- 
nen, in der alle wichtigen Personen, nämlich Minos, Scylla und Nisus, der 
(äußere) Schauplatz der (inneren) Handlung, nämlich die regia turris, und 
auch schon das wichtigste ‘Requisit’, nämlich die purpurne Locke des Nisus, 
magni fiducia regni (v. 10) das Unterpfand seiner Königsmacht, Erwähnung 
finden.”°® Auf den ersten Blick jedoch scheint diese Ouvertüre, anders als die 
der Medea, nicht Scyllas Charakter, sondern ausschließlich die äußere 
Situation zu skizzieren. 


267 Der Name Scylla taucht interessanterweise zum ersten Mal in Vers 91 auf, als 
Scylla Minos die Locke des Vaters überreicht und sich damit endgültig von ihrer 
Tochterrolle löst. 

268 \/gl. Offermann (1968): “Da wird vom Dichter Skylla eingeführt (nachdem das 
wichtige Motiv vom purpumnen Haar 8f schon genannt ist)” (5. 32). Bömer (1977) 
wirft Ovid Ungenauigkeit vor, da der Überlieferung nach und, wie er meint, “auch bei 
Ovid (VIII 85. 94)” nicht nur die Macht, sondern auch das Leben des Nisus 
buchstäblich an diesem Haar hängen (S. 18). Ich halte es jedoch für möglich, daß 
Ovid dieses Detail - wie ja später auch den Tod des Nisus -- vgl. Bömer (1977), 5. 14 
— bewußt offengelassen hat, vielleicht auch, um den Verrat der Scylla in seiner tat- 
sächlichen Tragweite abzumildern (vgl. unten S. 101, Anm. 318). Daß Scylla Minos 
das Haupt des Vaters (patrium caput, v. 94) darbietet, kann darauf bezogen sein, daß 
sie ja wirklich das Leben des Vaters in die Hände des Minos legt, ohne damit notwen- 
dig seinen Tod herbeizuführen, und auch /atali crine weist nicht eindeutig in diese 
Richtung, denn der Verlust der Stadt und der Königsherrschaft ist für Nisus kaum 
weniger schicksalhaft oder verhängnisvoll als der Tod. 
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Gerade diese Tatsache aber sagt bereits etwas über Scylla aus, das durch 
den Vergleich mit der Exposition des Medea-Monologs noch erhellt wird: 
für Medea waren, wie im vorigen Kapitel gezeigt worden ist, nur ihre eigenen 
Wünsche und Ziele und damit ihr Innerstes ausschlaggebend, und deshalb 
reduzierte sich die ovidische Darstellung in ihrem Fall so weit nur irgend 
möglich auf ebendieses Innerste. Wenn umgekehrt nun die Person der Scylla 
über die Beschreibung ihrer äußeren Situation eingeführt und — vermutlich — 
charakterisiert wird, kann dies ein erster Hinweis darauf sein, daß für sie 
tatsächlich gilt, was Medea sich selbst nur vorzuspiegeln versuchte: ihre 
innere Entwicklung wird durch etwas in Gang gesetzt, was von außen an sie 
herantritt oder, konkreter: die äußere Erscheinung und das Auftreten des 
Minos entfachen in ihr eine unwiderstehliche Leidenschaft, während die 
Ankunft Jasons für Medea in Wirklichkeit nur den äußeren Anlaß oder 
Vorwand geliefert hatte, ihre schon lange gehegten geheimsten Wünsche nun 
endlich mit seiner Hilfe zu verwirklichen. 


Die äußere Situation der megarischen Königstochter ist aber noch in 
anderer Hinsicht bedeutsam. Nun, da der epische Bericht von den kriege- 
rischen Unternehmungen des Minos in dem königlichen Turm von Megara so 
etwas wie einen Ruhepunkt gefunden hat, wird der Ort in anrührender 
Weise?“ näher beschrieben: Apoll soll hier, so berichtet es die Sage, einst 
seine goldene Leier abgelegt haben, und seit damals schläft in den Mauern 
ein wundersamer Klang. In den glücklichen Zeiten, da der inzwischen sechs 
Monate währende Krieg noch nicht ausgebrochen war, kam Scylla oft und 
gerne zum Spielen in diesen Turm, dessen Mauerwerk sie mit Hilfe kleinerer 
Steine die geheimnisvollen Töne entlockte.?” 


Aus dieser Beschreibung der regia turris lassen sich einige Hinweise 
gewinnen, die Scylla in die Nähe jener Frauen rücken, denen Ovid in den 
Heroides seine Stimme geliehen hat. Da ist zum einen das kleine Wort fertur 


209} ancelot P. Wilkinson (Ovid Recalled. Cambridge 1955) nennt diese Schil- 
derung “a charming piece of description” (S. 170). 

?0 14-19: regia turris erat vocalibus addita muris, / in quibus auratam proles 
Letoia fertur /deposuisse lyram: saxo sonus eius inhaesit. /Saepe illuc solita est 
ascendere filia Nisi /et petere exiguo resonantia saxa lapillo/tum, cum pax 6556... 
— Bömer (1977) setzt sich eingehend mit der Frage auseinander, in welcher Weise 
Scylla die Wände des Turms zum Klingen brachte, kommt aber, abgesehen von den 
Hinweisen der sonstigen Überlieferung, nach meinem Eindruck textimmanent 
lediglich durch einen Zirkelschluß zu dem Ergebnis, daß auch bei Ovid nur ein Stein 
den apollinischen Klang in sich berge und resonantia saxca ein poetischer Plural sei 
(S. 21). 
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(v. 15): die in der Ciris (v. 105ff.) wie ein fester Bestandteil der megarischen 
Geschichte dargestellte Begebenheit wird hier zu einem folkloristischen 
Detail, das man sich erzählt, einer kleinen Legende, die nur noch in den 
Spielen der Kinder von Bedeutung ist — und die, genauso wie der lo-Mythos 
im Hypermestra-Brief (her. XTV 85ff.), einer ganz anderen Ebene angehört 
als das, was hier beschrieben wird: Scylla ist real, die Leier des Apoll 
dagegen Teil einer alten Sage. Die im Grunde doch ebenso legendenhafte 
Geschichte der Scylla erhält durch die Abgrenzung von einer ‘noch 
mythischeren’ Vorzeit einen fast alltäglichen Charakter: Menschenschicksale 
werden hier erzählt, und die Tochter des Nisus ist vermutlich ebensowenig 
“heroisch’ oder “erhaben’ wie ihre Vorgängerinnen in den Heroides.”’' In 
dieselbe Richtung weist — dies sei hier zunächst nur am Rande bemerkt — die 
Tatsache, daß Ovid ganz auf das Motiv der von den Göttern verhängten 
Leidenschaft verzichtet.” 


Auch die so liebevoll beschriebene “Turm-Szenerie’ an sich ist durchaus 
mit der Situation der elegischen Heroinen zu vergleichen. Scylla nimmt ihre 
Teichoskopie””” an einem geschützten Ort innerhalb der Stadtmauern vor, 
einem Ort, von dem aus die Frauen und alle, die nicht an den Kämpfen 
beteiligt sind, das Kriegsgeschehen typischerweise verfolgen können. Damit 
befindet sie sich nicht ‘draußen’ in der kriegerischen Welt, sondern in einem 
inneren, geschützten, privaten und traditionell eher weiblichen Bereich. 
Obwohl Scylla ‘in Hexametern spricht” und obwohl ihr Monolog keine 
passive Klage, sondern tatsächlich eher “ein Stück Handlung”””* darstellt, 
steht auch sie “in der Grundsituation elegischer Liebe, der Situation des 
exclusus amator””. ausgesperrt aus und eingesperrt von der epischen Welt 
sehnt sie sich danach, die Tür zu öffnen und die Grenzen zu überschreiten, 
das Lager des Feindes zu betreten und aktiv in das Geschehen einzugreifen 
(v. 38ff.) — aber dies nicht aus einer epischen Grundhaltung heraus, sondern 
nur als Mittel zum Zweck: um Minos und seine Liebe zu gewinnen. Sie blickt 
aus elegischer Perspektive auf die epische Welt, in der der von ihr geliebte 
Mann seine Heldentaten vollbringt, und es steht zu erwarten, daß sie ebenso 


27! Vgl. Steinmetz (1987), 5. 143. 

272 In der Ciris ist Scylla damnata deorum iudicio (v. 530f.), vgl. auch Hehrlein 
(1960), 5. 16, ebenso Heinze (1919), 5. 115, Otis (1966), 5. 64. 

273 « eine Reminiszenz an die homerische Teichoskopie (Il. III 145ff.), wie sie 
auch in der Ciris als Motiv vorliegt (172f.)”, Bömer (1977), 5. 22. 

274 Heinze (1919), 5. 115. 

275 Aus dieser Überlegung heraus bezeichnet Spoth (1992) die Heroides als 
“mythologische Paraklausithyra” (S. 33). 
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wie die Frauengestalten der Heroides diese epische Welt mit ihren eigenen 
Maßstäben messen wird. 
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Noch bis vor kurzem also — denn der Krieg, der die Gewohnheiten des 
Mädchens verändert hat, tobt erst seit einem halben Jahr — hat Scylla den 
genannten Turm regelmäßig aufgesucht, um sich dort kindlichen Spielen 
hinzugeben:?”° dieselbe Scylla, die später von Minos als nostri infamia saecli 
bezeichnet werden wird (v. 97) und die Ovid nach Ansicht mancher 
Interpretatoren bewußt und gezielt als skrupelloses Monstrum dargestellt 
haben soll,’ scheint hier bei ihrem ersten Auftreten kaum dem Kindesalter 
entwachsen. Nur die veränderte äußere Situation hat ihrem Spiel ein Ende 
bereitet, etwas anderes zieht nun ihre Aufmerksamkeit auf sich, ja absorbiert 
sie geradezu, und wie zuvor in ihr Spiel mit den Kieselsteinen ist sie nun in 
den Anblick des bunten Kriegsgetümmels versunken (saepe solebat/ 
speciare ex illa rigidi certamina Martis, v. 198). Ein Mädchen, vielleicht 
gerade in der Pubertät, das sich gerne allein und unbeobachtet seinen 
Träumereien hingibt, das stundenlang einfach nur zu schauen vermag, das 
leicht zu beeindrucken ist und sich von Bildern und Klängen bezaubern läßt — 
erstmalig stellt sich die Frage, ob der sonst in seinem Urteil so treffsichere 
arbiter Orci (Properz III 19, 25) sich in bezug auf Scylla nicht doch geirrt 
haben könnte. In jedem Fall aber ist nach Medea nun auch Scylla im Spiegel 
der Ovidinterpretation eine schillernde Figur,?”* denn neben ihrer träumerisch 
naiven Art” wird immer wieder auch “die Schändlichkeit des Verrats” 


276 Vgl. Hehrlein (1960), S. 19. 

27] Karl Büchner (Art. P. Vergilius Maro. In: RE, 2. Reihe, 15. Halbband. 
Stuttgart 1955): “Ovid verurteilt mit seiner Darstellung des iustissimus Minos das 
Scheusal Scylla eindeutig” (Sp. 1123); Walter Nicolai (Phantasie und Wirklichkeit bei 
Ovid. In: A&A 19, 1973, 5. 107 — 116): “An Skrupellosigkeit unüberbietbar ist 
Scylia, Tochter des Nisus (...) So erzeugt eine von der Leidenschaft korrumpierte, 
zur Manie gewordene Phantasie das schamloseste Verbrechen” (δ. 112); vgl. auch 
die Zusammenstellung bei Bömer (1977), S. 16. 

27% Diese “Ambiguität” hat sie mit der Scylla der Ciris gemeinsam, vgl. Gall 
(1999): “Der Leser nimmt an Scyllas Verwirrung ebenso Anteil wie an ihrem maß- 
losen Verbrechen, Mitleid und Verdammung mischen sich” (5. 79). 

279 Wilkinson (1955): “Ovid prepares us for the naivet€ of Scylla of Megara in her 
love-affair with Minos” (S. 170), Hehrlein spricht von “mädchenhaft schwärme- 
rischen Gedanken und charakterisiert auch Scyllas Monolog als “kindlich” und “spie- 
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unterstrichen.” Wenn Scylla aber wirklich naiv ist, dann kann sie diese 


Schändlichkeit gar nicht ermessen, dann ist sie zu einer bewußten Skru- 
pellosigkeit gar nicht in der Lage. Es wird also zu klären sein, ob die ovidi- 
sche Scylla eine Wandlung durchmacht,””' ob sie in sich widersprüchlich 
konzipiert ist oder ob es auch hier eine Möglichkeit gibt, zwischen den 
beiden Seiten ihres Wesens eine logische Verbindung herzustellen. 


Noch aber ist Scylla keine Verräterin, noch ist sie nur ein sehr junges und 
für Sinneseindrücke sehr empfängliches Mädchen, und offenbar trägt sie eine 
unbestimmte Sehnsucht in ihrem Herzen,” denn sie flieht -- auch in dieser 
Fluchtbewegung ist sie eine elegische Figur — vor dem Alltag und zieht sich 
an einen unbeobachteten Ort zurück, wo sie sich ihren Tagträumen hingibt 
oder den Blick über die Mauern ihrer Heimatstadt hinweg nach draußen 
schweifen läßt. Alle diese Informationen sind in der kurzen, scheinbar rein 
situativen “Scylla-Ouvertüre” enthalten, und in ihnen ist auch der weitere 
Verlauf der Ereignisse unausweichlich vorgezeichnet. 


Denn selbst auf einen weniger aufnahmebereiten Sinn würde das 
Szenario, das sich vor den Toren Megaras entfaltet, seine Wirkung nicht 
verfehlen. Auch wenn man eine weitgehende Identifikation des Dichters mit 
seiner Figur annehmen” und daher die Allgemeingültigkeit des auktorial 
Erzählten relativieren will, stammt die nun folgende ‘Studie’, die Minos in 
jeder nur denkbaren kriegerischen Haltung zeigt, nicht von Scylla selbst. 
Mehr noch: die objektiv sichtbare Wirklichkeit wird sogar in aller 


lerisch” (S. 19). 

280 Hehrlein (1960), 5. 22; Ortega (1958) weist -- mit gewohnter Zurückhaltung, 
wenn es um die moralische Verurteilung einer ovidischen Figur geht — darauf hin, daß 
Scylla “nicht die Verteidigung der Pflicht” vertritt (5. 84), Newlands (1997) empfin- 
det die Ernsthaftigkeit, mit der Medea ihren moralischen Konflikt ausficht, als sym- 
pathisch, verglichen mit “Scylla’s callous maneuverings and casuistical arguments” 
(S. 197) und Heinze (1919) teilt voll und ganz das Urteil des iustissimus Minos (S. 
115). 

251 Eine der Metamorphosen Scyllas sieht Newlands (1997) darin, daß die 
Tochter des Nisus sich im Laufe der ovidischen Darstellungen von einer unsympa- 
thischen in eine sympathische Figur wandelt: “As a displaced and abandoned woman, 
does she then command greater sympathy than in the first part of her story? I think 
so. Once again Ovid has engineered a metamorphosis of our perceptions of the 
female protagonist” (S. 197). 

252 Die Sehnsucht Medeas war im Gegensatz dazu sehr konkret. 

253 Vgl. Otis (1966): “Ovid’s account is by contrast a really continuous narrative 
unified by the poet’s emotional identification of himself with Scylla” (S. 64). 
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Deutlichkeit von den subjektiven Eindrücken des Mädchens getrennt.’® Das 
äußere Erscheinungsbild des Minos ist, wenn man so will, ein empirischer 
Befund: der federgeschmückte Helm (v. 25f.), der blanke Schild (v. 27), die 
kraftvoll (adductis... lacertis) geschwungene Lanze (v. 28), der gespannte 
Langbogen (v. 30), das purpurne Gewand, das temperamentvolle (spumantia 
ora) weiße Pferd, dessen verhaltene Kraft er im Zaum zu halten versteht (v. 
33£.) — dies alles sind farbenprächtige Bilder’ von suggestiver Eindring- 
lichkeit, die, obwohl sie von Scyllas schwärmerischer Phantasie natürlich 
noch überhöht werden, dennoch auch außerhalb ihrer Vorstellungswelt 
Bestand haben. Dieser Minos existiert tatsächlich, und seine beeindruckende 
Erscheinung ist keine Projektion, sondern Realität. Starke visuelle Reize 
treffen auf eine sensible, empfängliche Natur — damit ist das Aufkeimen der 
Liebe psychologisch schlüssig und sorgfältig, doch zugleich unaufdringlich 
vorbereitet und motiviert.’ 


Seit Beginn des Krieges ist Scylla immer wieder auf ihrem Beobachtungs- 


284 Vgl. Anderson (1972): “one line to describe Minos’ actions in the pluperfect, 
the next line to study Scylla’s admiration” (5. 336); Otis (1966) zufolge ist dagegen 
unterschiedslos alles aus Scyllas Sicht geschildert: “...we follow both her vision and 
her emotions (19-37)” (S. 64) und: “all - with the exception of the few lines devoted 
to Minos’ rejection of her love — is written from Scylla’s viewpoint and forms a 
continuous story of her changing psychological situation” (5. 65); bei Hehrlein ist die 
objektive Seite der Minos-Darstellung zwar nicht erwähnt, wohl aber die Grenze 
zwischen auktorialer Erzählung und Monolog deutlich hervorgehoben: “Bis dahin 
berichtet der Dichter” (S. 19). 

285 24-37: hac iudice Minos, /seu caput abdiderat cristata casside pennis, / in 
galea formosus erat; seu sumpserat aere’fulgentem clipeum, clipeum sumpsisse 
decebat; /torserat adductis hastilia lenta lacertis: /laudabat virgo iunctam cum 
viribus artem; /inposito calamo patulos sinuaverat arcus: /sic Phoebum sumptis 
iurabat stare sagittis; /cum vero faciem dempto nudaverat aere /purpureusque albi 
stratis insignia pictis /terga premebat equi spumantiaque ora regebat /vix sua, vix 
sanae virgo Niseia compos / mentis erat, felix iaculum, quod tangeret ille, / quaeque 
manu premeret, felicia frena vocabat; vgl. Bömer (1977), 5. 26; Ortega (1958): 
“Von Vers 24 bis 34 bietet uns Ovid fünf Bilder der männlichen Schönheit des 
Heerführers” (S. 84). 

286 «In knappen Sätzen, die zur Handlung drängen, wird alles folgende haarscharf 
motiviert”, schreibt Hehrlein (1960), S. 19, in Abgrenzung von der mangelhaften 
Stringenz der Ciris, in der darüber hinaus Scyllas Liebe zu Minos übernatürliche 
Gründe hat und Minos zudem nur indirekt “in den Projektionen der beiden Frauen 
präsent” ist, vgl. Gall (1999), S. 83. Offermann (1968) bezeichnet die den Monolog 
vorbereitenden Verse als “psychologisch gut geschilderte Entwicklung” (S. 32). 
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posten anzutreffen,® und inzwischen kennt sie die meisten der feindlichen 
Krieger mit Namen und kann sie an ihren Waffen, ihren Pferden und ihrer 
Kleidung unterscheiden (v. 21f.). Vor allem aber kennt sie das Gesicht des 
dux Europaeus, und es ist ein interessantes Detail, daß die liebende Scylla 
hier wie auch in Vers 49 ın Minos eher den Sohn der schönen Europa als den 
Sohn des mächtigen Zeus erblicken will. Bei aller Bewunderung seiner 
kriegerischen Posen haftet doch dem ganzen Bild etwas Zärtliches und 
Weiches an: das Antlitz des Minos bestimmt den Anfang und, vom Helm 
entblößt, insbesondere auch das Ende der Beschreibung; die dekorativen 
Elemente, der fedrige Helmbusch, der glänzende Schild, die bunte Scha- 
bracke des Pferdes und der purpurne Mantel sind es, die Scylla ins Auge 
fallen, neben der Kraft bewundert sie die Anmut und Kunstfertigkeit des 
kretischen Königs; im Kampf erinnert er sie nicht etwa an Ares, sondern an 
Phoebus, denselben Gott, der mit seiner goldenen Leier ‘ihren’ Turm so 
wunderbar verzaubert hat; und in die größte Verzückung gerät sie, wenn 
Minos den Helm abnimmt und sich in rotem Umhang auf weißem Pferd in 
einer Weise präsentiert, die mit der nüchternen Härte des Krieges nicht mehr 
viel zu tun hat.?®® Dann ist sie kaum mehr zu halten und preist nach Art der 
erotischen Dichtung”®” die Dinge glücklich, die von seinen Händen berührt 
werden (v. 36f.). 
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An dieser Stelle wird das, was der Anblick des Minos in der Vorstellungswelt 
der Scylla auslöst, mit aller Deutlichkeit benannt. Die Tochter des Nisus 
träumt davon, sich unter die feindlichen Reihen zu mischen, sich — eine erste 


287 Sie scheint sich in der Tat sehr oft dort aufzuhalten, wie das pleonastische 
saepe solebat (v. 19) nahelegt, vgl. Bömer (1977) entsprechend zu Vers 17: saepe... 
solita (S. 21). 

288 Bömer (1977) weist darauf hin, daß mit Purpur Luxus und Reichtum assoziiert 
werden und schreibt weiter: “Weiße Pferde gehören nicht so sehr in den heroischen 
Bereich (...) als vielmehr, für den Römer, zu Triumph (...) und Apotheose” (S. 26). 
Ortega (1958): “Die Klimax im letzten Teil der Minos-Schilderung ist ein Bild voll 
barocker Herrlichkeit; ein Reiterbild von Minos, und Farbe, Bewegung, aufgeregte 
Leidenschaft stellen den Rahmen des Bildes” (S. 85f.). 

285 Vgl. Bömer (1977): “Die Glücklichpreisung (...) speziell des Gegenstandes, 
mit dem der (die) Geliebte in Berührung kommt, ist ein alter und verbreiteter Topos 
erotischer Poesie” (S. 27). 
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Anspielung auf die spätere Metamorphose” - vom Turm herab in das 
kretische Lager zu stürzen oder für die Soldaten des Minos die Tore der Stadt 
zu entriegeln””'; wie der exclusus amator im elegischen Paraklausithyron und 
wie die ovidischen Heroinen sehnt sie sich danach, die vom Epos gezogenen 
Grenzen zu überschreiten und die Türen zu öffnen, die ihre Welt von der 
Welt des geliebten Mannes trennen, und sie sehnt sich danach — was im 
Grunde dasselbe ist —, sich von allen gesellschaftlich definierten Rollen und 
Bindungen zu lösen, mit einem Sprung oder einem Flug (v. 511.) Megara und 
Nisus und alle damit verbundenen Verpflichtungen hinter sich zu lassen, 
nicht mehr die Niseia virgo (v. 35), sondern Scylla, nicht mehr die Tochter 
ihres Vaters, sondern die Geliebte ihres Feindes (hostis amanti, v. 45) zu 
sein. 


Bei alledem aber ist Scylla, wie Ovid es ausdrückt, nicht oder kaum mehr 
sie selbst (vix sua, v. 35) und kaum mehr bei klarem Verstand (vix sanae... 
mentis, v. 35f.). Von ihrer bisherigen Identität als Tochter des Nisus, von 
dem durch Erziehung, gesellschaftliche Normen und nicht zuletzt durch die 
Ppietas geprägten Mädchen ist nichts oder nicht mehr viel übrig.” Scylla ist 
der insania verfallen, der elegischen Liebeskrankheit, gegen die ‘kein Kraut 
gewachsen ist’. Diese Diagnose stellt nicht sie selbst, sondern der auktoriale 
Erzähler. Scylla ist, objektiv betrachtet, das, was Medea von sich selbst 
behauptet hatte und gerne gewesen wäre (si possem, sanior essem, VII 18), 
weil es sie aller moralischen Rechtfertigungszwänge enthoben hätte: sie ist 
einer unwiderstehlichen Leidenschaft verfallen, und obwohl diese Leiden- 
schaft keine von den Göttern verhängte Strafe ist, sondern rein psycho- 
logische Gründe hat, ist sie, wie es die Elegie zur Genüge dargestellt hat, 
unheilbar. Wo die Liebe Scyllas herrührt, spielt letztlich keine Rolle, und die 
Tatsache, daß es sich um ein menschlich erklärbares Phänomen handelt, 
ändert nichts daran, daß Scylla als wehrloses Opfer Anspruch auf die 
Sympathie von Dichter und Leser hat.””° Die Ursache der Liebe ist von Ovid 


#0 Vgl. Offermann (1968), 5. 33, Anm. 1; Anderson (1963), 5. 15 und ders. 
(1972), S. 337. 

?1 V. 38-41: impetus est illi, liceaft modo, ferre per agmen /virgineos hostile 
gradus, est impetus illi/turribus e summis in Gnosia mittere corpus ‘castra νοὶ 
aeratas hosti recludere portas. 

292 Heinze (1919): “die pietas kommt gar nicht zu Worte” (5. 115). 

293 Unabhängig davon, daß “die Entstehung der Liebe und der daraus folgende 
Verrat (...) als psychologisch erklärbare Vorgänge in dem Mädchen dargestellt” 
werden, ist das, was Hehrlein (1960) eigentlich als Unterschied zwischen der 
ovidischen Scylla und der Scylla der Ciris formuliert, m. E. eine grundlegende 
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verändert worden, die Wirkung aber bleibt dieselbe: die “Ausschließlichkeit 
des neuen Lebensideals””” läßt Scylla alles andere vergessen und fegt alle 
moralischen Bedenken hinweg. Gesellschaftliche Bindungen und familiäre 
Verpflichtungen, gesetzte Normen und politische Definitionen von Gut oder 
Böse, Freund oder Feind besitzen keine Gültigkeit mehr für sie, und deshalb 
weist auch ihr Rollenkonflikt kaum moralische Tiefe auf.””° Scylla wird 
durch ihre Liebe zu einer amoralischen Figur, zu einem Menschen, der alle 
sittlichen Maßstäbe verloren hat — und gerade deshalb ist sie für ihr Tun letzt- 
lich nicht verantwortlich zu machen. 


Scyllas Monolog 


Dieser Prozeß der fortschreitenden insania, die in rascher Aufeinanderfolge 
eine moralische Bastion nach der anderen ohne große Gegenwehr erobert und 
dem Erdboden gleichmacht, wird nun im ersten Monolog der Scylla nach- 
vollzogen. Dieser Monolog ist tatsächlich ein “Plädoyer für die Entscheidung 
in einer Richtung”?”, doch das, was hier geschieht, ist nicht die skrupellose 
und rhetorisch brillante Selbstrechtfertigung einer zum Verbrechen entschlos- 
senen Frau: es ist ein Zusammenbruch der sittlichen Persönlichkeit, wie er 
schneller und vollständiger nicht sein könnte. So sieht es aus, wenn ein völlig 
unerfahrenes Mädchen, das in seinen Überzeugungen und anerzogenen Wert- 


Gemeinsamkeit: “Ihre Liebe befällt sie als eine krankhafte Leidenschaft, der sie hilflos 
gegenübersteht und von der sie gänzlich getrieben wird; damit wird das Problem der 
Schuld aus dem Bereich der eigenen Verantwortung gehoben.” (5. 18). Auch 
Newlands (1997) bezeichnet die ovidische Scylla als “a victim of her passion and 
naivete” (S. 200). 

254 Djese ist nach Burck (1952) ein Kennzeichen der elegischen Lebensform (5. 
194). 
295 Vgl. Hehrlein (1960): “Von den fünf Gestalten, deren innerer Zwiespalt in 
einem längeren Monolog dargestelit wird, leidet Scylla am wenigsten unter ihrem 
Konflikt” (S. 15); Ortega (1958): “Aber im Gegensatz zu Medea und Althea findet 
ein wahrer Konflikt im Herzen Scyllas nicht statt. Die Gewalt der Liebe ist hier 
eindringlicher, hat sie hingerissen” (S. 92), Offermann (1968): “Alle Lösungen sind 
gleichermaßen von der Leidenschaft bestimmt, von “ratio” oder einem Konflikt 
zweier seelischer Kräfte ist nicht die Rede; auch im Monolog ist danach kein innerer 
Kampf zu erwarten”; Heinze (1919), S. 114 und Ortega (1958), S. 84 weisen zudem 
darauf hin, daß die Leidenschaft durch keinerlei Pflichtgefühl behindert wird. 

296 Hehrlein (1960), S. 15 wendet den von Diller (1934/1968), S. 332 geprägten 
Begriff hier auf Scylla an. 
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vorstellungen noch nie auf die Probe gestellt worden ist, das sich in seiner 
moralischen Identität noch nie hat bewähren müssen, dem Ansturm einer un- 
widerstehlichen und ihr selbst bisher unbekannten Leidenschaft ausgesetzt ist 
— und der Unterschied zu Medea könnte größer kaum sein. 


Schon der erste Gedanke, den Scylla in ihrem Monolog äußert, verrät 
ihren Bewußtseins- und Identitätsverlust: /aeter... doleamne geri lacrimabile 
bellum, /in dubio est (v. 44£.) — soll ich mich freuen oder soll ich trauern 
über diesen leidigen Krieg? Eigentlich steht es außer Zweifel, daß, wie sie ja 
auch selber sagt, dieser Krieg /acrimabile ist, denn kein Krieg gibt Anlaß zur 
Freude, und dieser hier ist zudem gegen die eigene Heimatstadt gerichtet — 
im Grunde hat sich die Frage damit schon erübrigt, doch Scylla stellt sie 
trotzdem: so wie sich ihr Turm weit über Megara erhebt, so erhebt sie sich 
über das Werturteil und die Weltanschauung ihrer Mitbürger, ihrer Freunde, 
ihrer Verwandten, kurz: ihres gesamten sozialen Bezugsystems. Sie steht 
diesem Krieg gleichsam neutral gegenüber, und das allein ist schon unge- 
heuerlich. Um wieviel mehr dann aber die Argumentation: nicht nur, daß sie 
sich freuen könnte über die bedrängte Lage Megaras, weil sie auf diese 
Weise Minos kennenlernen durfte (sed nisi bella forent, numquam mihi 
cognitus esset!, v. 46) — der Grund ihrer Trauer ist fast noch bezeichnender, 
denn da ist nicht die Spur einer Sorge um das Schicksal der Stadt und ihrer 
Bewohner, nein: ihr macht der Krieg Kummer, weil er den Geliebten zu 
ihrem Feind erklärt (guod Minos hostis amanti est, v. 45).””’ Und nach allem, 
was schon gesagt worden ist, steht dahinter nicht der von sozialen Rück- 
sichten bestimmte Gedanke, daß Minos ihrem Vater und der gesamten Stadt- 
bevölkerung verhaßt sein muß und daher als Gatte für sie nicht in Frage 
kommt, sondern im Gegenteil die Vorstellung, daß der Kreterkönig sie selbst 
nur als Feindin und Tochter des Feindes betrachten kann. Alles ist von Minos 
her gedacht: er ist hostis amanti, ihr gegenüber feindlich eingestellt, und er 
kann doch nicht ahnen, daß dort hinter diesen Mauern, die er belagert, ein 
Herz für ihn schlägt! Von diesem Moment an sind alle Überlegungen Scyllas 
nur noch von der Frage geleitet, wie sie diese feindselige Haltung, mit der 
Minos ihr ja begegnen muß, überwinden und ihn wissen lassen kann, daß sie 
ihn liebt.?”° 


#7 Anderson (1972): “Scylla expresses no grief for her father or city, only for the 
difficulties placed in the way of her love” (S. 338); auch Offermann (1968) weist 
darauf hin, daß “beidemale die Liebe die treibende Kraft ist” (S. 33). 

295. Scyllas Tragik liegt darin, daß sie die Feindseligkeit des Minos gerade durch 
die Tat, mit der sie seine Liebe gewinnen will, noch vergrößert — denn Minos denkt 
wie Nisus in den moralischen Kategorien des epischen Systems, der bereits erwähnten 
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Als Geisel und Unterpfand des Friedens, so stellt sie sich vor, könnte sie 
in sein Lager gelangen (me tamen accepta poterat deponere bellum/obside, 
v. 47£.) — schon diese Idee beinhaltet ja die später (v. 55) mit scheinbar so 
heftiger Empörung zurückgewiesene Möglichkeit des Verrats, denn wenn 
sich die Tochter des Nisus als Geisel in seine Hand gäbe, würde dies für 
Minos einen fast ebenso sicheren und ungefährdeten Sieg bedeuten wie der 
Besitz der Purpurlocke.”” Für Scylla zählt jedoch allein der Wunsch, dem 
Geliebten zu helfen und in seiner Nähe zu sein — und das nicht nur als Geisel: 
sie sieht sich schon als seine Gefährtin (me comitem... haberet, v. 48)! 


Doch noch haftet all diesen Vorstellungen etwas Träumerisches und 
Surreales an, und die Gedankenführung ist weder zielstrebig noch sonderlich 
konkret.” Scylla schweift sogleich wieder ab,””' denn mit der Möglichkeit, 


Heldenethik, vgl. u. S. 98f. 

299 Anders Hendrik Müller. Liebesbeziehungen in Ovids Metamorphosen und ihr 
Einfluß auf den Roman des Apuleius. Göttingen 1998: “...der Gedanke an den später 
tatsächlich ausgeführten Verrat liegt ihr noch fern” (5. 146f.), ähnlich Heinze (1919), 
S. 114. Wenn man sich allerdings fragt, wie eine “friedliche Übereinkunft” zwischen 
zwei Gegnern, von denen der eine die Tochter des anderen als Geisel in seiner Gewalt 
hat, praktisch aussehen würde, dann kommt das Ergebnis einem Verrat m. E. sehr 
nahe. Scylla ist so sehr auf Minos fixiert, daß sie im Grunde in jeder Phase des Mono- 
loges einen zumindest theoretischen Verrat begeht, vgl. hierzu auch Müller (1998), S. 
147, Anm. 132; Bömer (1977), 5. 16. Dies ist ihr nur deshalb nicht bewußt, weil sie 
ihr Tun ausschließlich im Hinblick auf Minos, nicht aber im Hinblick auf Nisus und 
Megara bewertet. Ähnlich scheint Hehrlein (1960) die Sachlage zu beurteilen, wenn 
sie schreibt, daß “der Gedanke an Verrat überspielt” wird (5. 20). Hehrlein deutet 
außerdem darauf hin, daß Ovid es geschickt verstehe, “das Motiv des Verrates zu 
steigern”, und bezieht auch Vers 41 in diese Interpretation mit ein, dessen unmiß- 
verständliche Deutlichkeit ihrer Meinung nach durch “die Umgebung dieses Gedan- 
kens, die anderen verträumten Vorstellungen” abgemildert sei (S. 20). Darin kann ich 
Hehrlein nicht folgen — die Verse 38ff. sind wohl eher als eine Zusammenfassung zu 
betrachten, die Ovid dem Monolog der Scylla voranstellt. Dafür spricht auch die 
Entsprechung zwischen den Versen 40 und 51. 

300 Man muß in diesem Zusammenhang auch Heinzes (1919) Urteil relativieren: 
zumindest stückweise gibt auch die ovidische Scylla sich ihren “regellos flutenden 
Träumereien” hin, und der Anfang des Scylia-Monologes läßt sich nur schwerlich als 
“zielbewußt fortschreitende Gedankenfolge” (S. 115) bezeichnen. Auch Hehrlein 
weist auf “das Träumerische” hin, “das den Monolog anfänglich bestimmt” (5. 21). 

30! Die Formulierung von Anderson (1972) scheint nahelegen zu wollen, daß 
Scylla vor den konkreten Folgen ihres Wunschtraums, als Geisel in das Lager des 
Minos zu gelangen, zurückschreckt und deshalb ihren Gedanken eine andere 
Richtung gibt: “Scylla veers sharply away from her previous dreams” (5. 338). Dafür 
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als Geisel in seine Nähe zu gelangen, steht ihr sogleich wieder das Bild des 
Schönsten aller Könige vor Augen (pulcherrime regum, v. 49), und erneut 
führt sie seine Genealogie nur in zweiter Linie auf den majestätischen 
Göttervater, in erster Linie aber auf die tyrische Prinzessin (quae te peperit, 
v. 49) zurück, der Zeus nicht widerstehen konnte (merito deus arsit in illa, v. 
50): Scylla liebt Minos nicht um seines Mutes, seiner Macht oder seiner 
vielgerühmten Gerechtigkeit, sondern vor allem um seiner Schönheit willen — 
auch darin ist sie eine elegische Frau. Dann aber läßt sie in ihrer Verliebtheit 
der Phantasie wieder die Zügel schießen und stellt sich vor, wie sie auf 
Flügeln — “wenn ich ein Vöglein wär”: diesmal wird durch Scyllas eigene 
Worte ihre spätere Metamorphose vorweggenommen -- in das gegnerische 
Lager hinabschwebt und Minos ihre Liebe gesteht.” Der Turm, der sie weit 
über die Stadt hinaushebt und ihr einen ungehinderten Blick auf den 
gegnerischen Heerführer gewährt, genügt ihr nun nicht mehr: sie träumt 
davon, fliegen zu können, oder, wenn man die Metapher übersetzt: sie stellt 
sich vor, was geschehen würde, wenn sie von allen sachlichen und ideellen 
Zwängen frei wäre und nach eigenem Gutdünken handeln könnte. Noch ist es 
nur ein Traum, noch scheint die Freiheit von allen Bindungen ein Him- 
gespinst zu sein: “es wird nie ein Mensch fliegen!” — doch der Wunsch, so 
phantastisch er auch sein mag, ist geäußert, und die Sehnsucht, nicht als 
Geisel — eine Rolle, die ja noch einen letzten Bezug zur Heimatstadt 
beinhaltet —, sondern ausschließlich als liebende — und wiedergeliebte — Frau 
die Gnosiaca castra zu betreten, steht im Raum.” 


Von hier spinnt Scylla den Faden weiter: wenn sie Minos erst 
gegenübersteht, dann wird er schon sehen, wie sehr sie ihn liebt, denn sie 
wird ihm alles als Mitgift anbieten, was er sich nur wünschen kann (53f.). 
Um jeden Preis will sie ihm gefallen — wirklich um jeden? Hier, an einem 
Punkt, wo der Verrat zumindest in ihrem Herzen längst schon begangen ist — 


müßte Scylla in dieser Phase des Monologes allerdings noch mindestens einen Gedan- 
ken für ihren Vater und ihre Heimat übrig haben und zudem über eine gewisse mora- 
lische Sensibilität verfügen, was jedoch durch die Interpretation ihres bisherigen 
Gedankengangs bereits widerlegt worden ist. Ich neige daher eher zu der Deutung, 
daß Ovid Scylla erst allmählich von ihren schwärmerischen und wenig stringenten 
Vorstellungen zu konkreteren Zielen gelangen läßt. 

902 ν᾿ 516: 0 ego ter felix, si pennis lapsa per auras /Gnosiaci possem castris 
insistere regis — vgl. Anderson (1972), S. 338. 

503. Vgl. Anderson (1963): “Sometimes human beings wish to change the 
circumstances of their existence and wish for the impossible, as Scylla, Byblis, and 
Myrrha, who all seek to escape the obligations of pietas” (S. 17). 
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denn dieses Herz schlägt für den Feind und für niemanden sonst, auch nicht 
mehr für den eigenen Vater -- an diesem Punkt meint man plötzlich die 
Niseia virgo sprechen zu hören: niemals wäre sie zum Verrat fähig, lieber 
würde sie auf die ersehnte Verbindung mit Minos verzichten (nam pereant 
potius sperata cubilia, quam sim / proditione potens!, v. 55f.). Wie ein fernes 
und kraftloses Echo klingt dieser Satz, ein schwacher Nachhall des einst 
Geglaubten, eine Erinnerung aus einem früheren Leben, auswendig gelernt, 
doch ohne echten Bezug zur Wirklichkeit. Kurzfristig scheint Megara als 
soziales und moralisches Bezugssystem wieder in seine Rechte eingesetzt zu 
sein. 


Ironischerweise aber ist das, was Scylla in diesem ‘lichten Moment’ 
äußert, tatsächlich das einzige, womit sie Minos vielleicht für sich hätte 
einnehmen können, denn seine Wertewelt ist im Grunde mit der des Nisus 
und damit auch mit den Anschauungen, in denen Scylla erzogen worden ist, 
identisch. “Du kannst jede Mitgift von mir fordern, ich will alles tun, damit 
dieser unselige Krieg ein Ende hat, solange Du keinen Verrat von mir 
verlangst” — wäre Scylla mit diesen Worten vor Minos hingetreten, dann hätte 
sie seine Liebe gewinnen können. Vielleicht sind diese Verse, mit denen sie 
den Verrat zunächst von sich weist, gar kein Relikt ihrer alten, sondern ein 
Element ihrer neuen Identität. Scylla ahnt womöglich, daß der so tugendhafte 
und gerechte König einen Verrat nicht billigen kann, und es mag sein, daß 
die Geliebte des Minos zumindest vorübergehend wieder etwas von dem 
Schamgefühl besitzt, das der Tochter des Nisus gänzlich abhanden 
gekommen ist. Endgültig läßt sich die Frage nicht beantworten, denn 
zwischen einer Scylla, die Minos, und einer Scylla, die Nisus gefallen will, 
gibt es, bedingt durch die beiden Männern gemeinsame “Heldenethik”, 
zwangsläufig Überschneidungen. Scyllas Loslösung von ihrer Rolle als 
megarische Prinzessin ist jedoch an dieser Stelle schon so weit fortge- 
schritten, daß sie als ‘brave Tochter” äußerst unglaubwürdig wirkt.” Wenn 
es dagegen der Gedanke an Minos ist, der das verliebte Mädchen hier für 
zweieinhalb Verse zu einer integren Persönlichkeit werden läßt, dann stellt 
Scyllas moralische Entrüstung keinen logischen Bruch und auch keinen 
“Rückfall” in ihre frühere Identität” dar, sondern fügt sich harmonisch in 
ihre Bemühungen ein, die Sachlage aus der Sicht des kretischen Führers zu 
beurteilen. 


504 Vgl. Hehrlein (1960): “In 54/55 nun weist Scylla den Verrat streng zurück, 
aber gerade das ist verdächtig” (δ. 20). 

505. Scylias heillose Verliebtheit und ihre bisherigen Äußerungen machen einen 
solchen ‘Rückfall’ tatsächlich sehr unwahrscheinlich. 
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In diesem Fall sind auch die folgenden Verse nicht dazu gedacht, Scyllas 
Bedenken im Hinblick auf Nisus und Megara, sondern im Hinblick auf 
Minos zu zerstreuen: Verrat, was für ein häßliches Wort! Sie will doch nur 
Frieden, sie wird der Stadt einen Gefallen erweisen, und fast steht der 
Gedanke zwischen den Zeilen, daß Minos ein gnädigerer und besserer 
Herrscher sein wird als Nisus selbst (v. 56f.). Zudem führt er einen gerechten 
Krieg, denn er nimmt Rache für die Ermordung seines Sohnes (v. 58f.). Und 
schließlich kann Megara sich ohnehin nicht länger halten, früher oder später 
muß die Stadt sich ergeben - ist es da nicht besser, wenn die Liebe und nicht 
der grausame Krieg die Entscheidung bringt (v. 60ff.)? Nicht vor ihrem Vater 
und ihrer Heimatstadt — vor Minos verspürt Scylla den Drang, sich zu recht- 
fertigen,” und ohne es zu wissen nimmt sie zumindest im Ergebnis die 
tatsächliche Entscheidung des Feldherrn vorweg, der bei aller Entrüstung 
nicht zögern wird, die Stadt mit Hilfe der durch Verrat in seine Hände 
geratenen Locke zu erobern (v. 101). Der immense Vorteil, den Scylla Minos 
verschaffen kann, fegt auch ın der ‘minoischen’ Logik alle moralischen 
Bedenken hinweg, aber eines hat Scylla trotz ihrer Bemühungen, sich Minos 
zuliebe in den heroischen Ehrenkodex hineinzudenken, noch nicht begriffen: 
daß es darum geht, den Schein zu wahren. Sie wird es noch begreifen, sie 
wird schreien und toben in ihrem Zom über die doppelbödige kretische 
Moral — doch dann wird es zu spät sein. 


Zunächst aber kommt Scyllas genuin weibliche, elegische Betrach- 
tungsweise wieder zum Zuge. Über den Gedanken, daß es besser sei, die 
Stadt ohne Blutvergießen einzunehmen (v. 62f.), verfällt sie auf die Möglich- 


eV. 56-63: ...quamvis saepe utile vinci/victoris placidi fecit clementia 
multis. /iusta gerit certe pro nato bella perempto: /et causaque valet causamque 
tenentibus armis, / et, puto, vincemur! quis enim manet exitus urbem? / cur suus haec 
illi reseret mea moenia Mavors/et non noster amor? melius sine caede 
moraque / inpensaque sui poterit superare cruoris, Heinze (1919) ist der Ansicht, 
“daß Scylla sich über den Verrat der Vaterstadt mit einem billigen Sophisma 
weghilft” (S. 115), Hehrlein (1960) spricht von “sophistischen Vorstellungen und 
“gefährlicher Argumentation” (5. 21) und Newlands (1997) von “callous 
maneuverings and casuistical arguments” (5. 197). Doch Scylla argumentiert hier gar 
nicht mehr als Tochter, ja sie versucht nicht einmal den Schein einer töchterlichen 
Moralität zu wahren, und wenn sie sich bemüht, ihren Verrat zu rechtfertigen, dann 
nicht deshalb, weil sie selbst sich noch durch die pietas gebunden fühlte, sondern weil 
sie ahnt, daß Minos ihre Tat mißbilligen könnte. Wenn man aber Scyllas Tochterrolle 
ganz und gar ausblendet und nur von der Frage ausgeht, ob Minos Scyllas Hilfe 
annehmen und das Haar des Nisus für seine Zwecke benutzen darf, dann ist ihre 
Argumentation eher sachgerecht als sophistisch zu nennen. 
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keit, daß Minos im Kampf verletzt werden könnte (v. 64ff.). Dieses Risiko 
besteht, denn auch wenn das verliebte Mädchen es sich in seiner fast er- 
schreckenden Naivität nicht vorzustellen vermag, daß irgend jemand diesen 
wunderbaren Mann mit Absicht verwunden könnte, wäre es doch immer- 
hin möglich, daß er versehentlich getroffen wird. 308 7m ersten Mal scheint 
sie an dieser Stelle etwas von den realen Gefahren des Krieges zu ahnen -- 
doch wieder erstreckt sich ihre Sorge nur auf Minos. Und diese Sorge gibt 
den Ausschlag.” Ihr Entschluß ist rasch gefaßt: sie wird sich selbst und die 
Stadt dem Geliebten als Mitgift übergeben (coepta placent, et δία! sententia 
iradere mecum / dotalem patriam, v. 6Tf.). 


Nun beginnt Scylla, über die Durchführbarkeit ihres Vorhabens, das ja 
noch nicht als ausgereifter Plan bezeichnet werden kann, nachzudenken, und 
an diesem Punkt kommt ihr zum allerersten Mal ihr Vater in den Sinn. Doch 
unabhängig davon, ob sie ihn als pater (v. 72) oder eher formell und distan- 
ziert als genitor (v. 70) bezeichnet — keines der beiden Worte steht für eine 
geliebte Person.’'° Der Vater ist ein ‘Störfaktor’, ein Hindernis, ein Klotz an 
ihrem Bein, und wie offenbar alle ihre sozialen Bindungen empfindet sie 
auch die Beziehung zu ihm nicht als etwas, das ihr Halt gibt, sondern als 
etwas, das sie festhält, sie fesselt und einengt. Er hat die Schlüssel zum Tor 
(claustraque portarum... tenet, v. 70), er hat sie eingesperrt in ihrer 
Tochterrolle und gibt sie nicht frei; ihn muß sie fürchten, er ist es, der sie von 
Minos fernhält, er allein (solus, v. 71) steht ihrem Glück im Wege (infelix, v. 
71). Der Vater und die väterliche Strenge — wieder drängt sich der Gedan- 
ke an pubertierende Jugendliche auf -- werden zum Inbegriff aller gegen die 
Erfüllung ihrer Wunschträume gerichteten Kräfte, und Scyllas Hilflosigkeit 
und Verzweiflung machen sich Luft in einem ‘Stoßgebet’: di facerent, sine 
patre forem! (v. 72). Eine fromme Bitte an die Götter,”'” den größten 


#07 Der faktischen Unverwundbarkeit des Minos in der Ciris steht hier die aus der 
Topik der Liebesdichtung geläufige Unverwundbarkeit des Liebenden (bzw. Gelieb- 
ten) gegenüber, vgl. Bömer (1977), 5. 33, Hehrlein (1960), 5. 21, Anm. 2, Anderson 
(1972), S. 340: “The lover is sacrosanct...”. 

308 τ 646: non metuam certe, ne quis tua pectora, Minos, / vulneret inprudens... 

°® Auch Hehrlein (1960) bezeichnet “die Vorstellung, daß sie den Geliebten, dem 
ja im Kampf Gefahr droht, durch die Beendigung des Krieges retten kann” als “den 
letzten Anstoß zum Verrat” (S. 21). 

31° Vgl. Anderson (1972), 5. 341; ähnlich ders. (1963), 5. 15. 

51 Ortega (1958): “Sie wußte, daß ihr Vater ihren Liebeswünschen nie entge- 
genkommen würde” (S. 92). 

>12 Die Formelhaftigkeit des di facerent, auf die Bömer hinweist, wird m. E. 
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menschenmöglichen Frevel geschehen zu lassen — wieder wird deutlich, daß 
Scylla nicht mit moralischem Maßstab gemessen werden kann: der Wunsch, 
vaterlos zu sein, ist für sie, die nur noch für Minos lebt, das Natürlichste von 
der Welt.” Für Scylla gibt es nur ein Gebot: du sollst die Liebe des Minos 
gewinnen. Der Rollenkonflikt, der sich in ihren Worten äußert — wäre ich 
doch ohne Vater, wäre ich doch nicht die Tochter des Nisus, könnte ich doch 
die Geliebte und Frau des Minos sein! -, ist kein emotionales Dilemma, denn 
Scylla hegt für ihren Vater keinerlei Gefühle: die Schwierigkeiten sind rein 
pragmatisch.’'* 


Und pragmatisch ist auch die Art, wie Scylla diese Schwierigkeiten in 
Angriff nimmt. Ein Sprichwort macht ihrer Verzweiflung ein Ende:”'° Hilf 
dir selbst, dann hilft dir Gott (vgl. v. 73: ignavis precibus Fortuna 
repugnat)‘ *! Man könnte lächeln über diese altklugen Worte aus dem 
Munde eines noch so unerfahrenen Mädchens, doch hinter der harmlosen 
Redensart verbirgt sich der entsetzliche Entschluß, der nun in Scylla 


dadurch aufgebrochen, daß Scylla den Gedanken an die Hilfe der Götter im nächsten 
Halbvers wieder aufgreift; auch die Kommentare von Haupt / Korn / Ehwald / von 
Albrecht (1966) Bd. II, 5. 6 und Anderson (1972), 5. 341 fassen den Vers eher 
konkret als an die Götter gerichtetes Gebet und nicht als bloße Wunschfloskel, die 
ebensogut von utinam eingeleitet sein könnte. 

3? Anderson (1972) faßt dies sehr treffend zusammen: “Scylla’s wish to be 
fatherless illustrates the lover’s typical desire to ignore facts and normal relations” (δ. 
341). 

>14 Offermann (1968) betont, “wie Minos allmählich immer mehr die Gedanken 
Skyllas ausfüllt, wie Vater und Vaterland immer gleichgültiger werden” (S. 34), und 
Müller (1998) vertritt die Aufassung, daß Ovid “im Verlauf von 37 Versen (...) die 
Wandlung der Scylia von der gehorsamen Tochter des Nisus bis zur Landesverräterin 
beschrieben” habe (S. 148); auch Anderson (1972) spricht von einer Entwicklung: 
“the process by which love changed Scylia” (S. 342). Ich würde allerdings den im 
Monolog dargestellten Entwicklungsprozeß als “rein kognitiv” bewerten -- emotional 
ist Scylla von Anfang an ausschließlich auf Minos fixiert, was sich entwickelt, ist nur 
ihr Bewußtsein, die Sache selbst in die Hand nehmen zu müssen. Nisus schließlich 
kommt überhaupt erst zur Sprache, als Scylla über die Durchführbarkeit ihres Unter- 
nehmens nachzudenken beginnt. Die Rücksichten auf Megara aber sind, wie bereits 
erwähnt, von Minos her gedacht und stehen unter der ‘Leitfrage’, ob es in diesem 
Falle legitim ist, den Krieg mit einem “Trick? zu beenden. 

#15 Vgl. Bömer (1977), S. 35. 

#16 Die sentenzartige Wendung bildet nach Haupt / Korn / Ehwald / von Albrecht 
(1966), Bd. II, “den pointierten Gegensatz zu dem sprichwörtlichen fortes fortuna, 
das Ovid selbst in Met. 10, 586 in die Worte faßt: audentes deus ipse iuvat.” (S. 6). 
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heranreift: sie wird das Schicksal in ihre eigenen Hände nehmen”'’ und selbst 
ihren Vater “beseitigen’.’' Noch eine letzte Anstrengung unternimmt sie, um 
sich endgültig zu motivieren: jede andere hätte an ihrer Stelle schon längst 
gehandelt (v. 74f.), jede andere hätte schon längst die Gelegenheit beim 
Schopfe ergriffen und sich ihren Märchenprinzen ‘geangelt‘. Wer so in Be- 
gierde entbrannt ist (succensa cupidine, v. 74), der läßt sich durch nichts 
aufhalten. Hier umschreibt Scylla mit ihren eigenen Worten, was der aukto- 
riale Erzähler schon früher diagnostiziert hatte: die insania, die vor nichts 
haltmacht, die Raserei der Liebenden, die keine Grenzen mehr kennt. Und 
auch für Zögern oder Bedauern ist kein Raum: es ist eine reine Freude, der 
Liebe den Weg zu bahnen und alle Hindernisse (guodcumque obstarei 
amori, v. 75) zu beseitigen. 


Der Gedanke an “eine andere”, der bei der ehrgeizigen und stolzen Medea 
einen heftigen Zornesausbruch gegen Jason ausgelöst hatte,”'” dient der 
liebenden Scylla hier nur als letzter Ansporn: was andere können, kann sie 
schon lange! Alles würde sie wagen, sie würde für Minos durchs Feuer gehen 
(ire per ignes /et gladios ausim, v. 76f.). Wieder wird deutlich, daß es keine 
konventionellen Rücksichten sind, die Scylla noch zögern lassen: die Tat- 
sache, daß sie ihren Wagemut so unterstreicht, deutet wie schon das timeo 
aus Vers 71 darauf hin, daß sie Angst hat, Angst vermutlich vor der durchaus 
realen Gefahr, daß ihr Plan mißlingen, daß man sie ergreifen und bestrafen 
könnte, Angst, wenn man so will, vor dem Schicksal der Hypermestra. Diese 
Möglichkeit, auf die sie hier — wahrscheinlich um sich nicht noch mehr zu 
beunruhigen — gar nicht näher eingeht, kommt desto ausführlicher in ihrem 
zweiten Monolog zur Sprache (v. 125ff.). 


Doch weder Feuer noch Schwert hindern Scylla an ihrem Vorhaben — das 
Ziel 811 ihrer Wünsche befindet sich in ihrem eigenen Haus, im privaten, 
elegischen Bereich, und Scylla muß keine epische Heldentat vollbringen, um 
Minos den Weg zur Eroberung Megaras zu ebnen. Das Haar des Vaters ist 
alles, was sie dazu braucht (v. 77f.), kostbarer als Gold ist es für sie, und — 


37 Newlands (1997): “Indeed, she abandons all morality with her decision to take 
the law into her own hands” (S. 196). 

#18 Wie bereits angesprochen (vgl. oben, 5. 85, Anm. 268), ist bei Ovid nicht vom 
Tod des Nisus die Rede, und es ist möglich, daß der Dichter den Tatbestand im 
Hinblick auf die Sympathie des Lesers hat abmildern wollen. Vielleicht hat er dieses 
Detail aber auch ausgelassen, weil es unwesentlich ist: Nisus ist für Scylla nur ein 
Hindernis, das aus dem Weg geräumt werden muß — ob das seinen Tod bedeutet oder 
nicht, ist ihr tatsächlich ganz und gar gleichgültig. 

#9 Vgl. Offermann (1968), 5. 34, Anm. 1. 
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die Purpurfarbe macht es deutlich — es verleiht königliche Macht: die Macht, 
ohne Rücksicht auf Mauern, Kriegsfronten und Gesetze den eigenen Willen 
durchzusetzen (v. 79). 


Die Tat 


Während Scylla noch spricht, bricht die Nacht herein. Die Entschlossenheit 
des Mädchens hat genau zu der Stunde, die für ihr heimliches Vorhaben die 
günstigste ist, ihren Höhepunkt erreicht: prima quies aderat, die Stunde des 
ersten Tiefschlafs (v. 83). Die Dunkelheit macht Scylla nicht zaghaft, sondern 
scheint sie noch zu beflügeln (tenebrisque audacia crevit, v. 82), und anders 
als in der Ciris (286ff.) ist es keine menschliche Ratgeberin, die ihr Mut zu- 
spricht: Scyllas Amme ist die Nacht selbst (v. 81f.). Wie in der Seele der ver- 
zweifelten Dido nährt diese Amme auch in dem liebenden Mädchen das Be- 
wußtsein, handeln zu müssen.” Von da an geht alles sehr schnell, und es ist 
nicht nur Ovids Vorliebe für innere Prozesse’, die ihn dazu veranlaßt, 
Scyllas nächtliche Tat so kurz wie möglich “abzuhandeln’.”” Diese “vier 
Praedikate und zwei Partizipia”””*, dieser eine sich über sechs Verse erstrek- 
kende Satz hat etwas Beklemmendes, etwas Zwingendes, dem sich der Leser 
nicht entziehen kann: Scylla wirkt wie hypnotisiert. Wie im Traum betritt sie 
das Zimmer des schlafenden Vaters und raubt die Schicksalslocke, wie von 
einer unsichtbaren Macht gelenkt durchschreitet sie die schlafende Stadt, das 
Tor, das Lager der Feinde, unangreifbar, unverwundbar, wie nur Liebende es 
sind’ - sie blickt nicht links und nicht rechts und schon gar nicht zurück, bis 


20 Das Haar macht sie vori... potentem, eine Formulierung, die an Vers 72£. 
(...sibi quisque /profecto est deus...) erinnert: als ihr eigener Gott erfüllt Scylla sich 
ihre Wünsche selbst und erhört ihre eigenen Gebete. 

521 Die Gedanken der Dido in Vergils Aeneis (TV 522ff.) sind jedoch ungleich 
finsterer, Scylla steht zwar im Begriff, etwas Furchtbares zu tun, doch im Hinblick 
auf den Erfolg, den sie damit bei Minos haben wird, ist sie, anders als Dido, sehr 
zuversichtlich. 

322 Vgl. Bömer (1977), 5. 37; Anderson (1972), 5. 3418 

3. ν 84-89:...ihalamos taciturna paternos/ intrat et (heu facinus!) fatali nata 
parentem/crine suum spoliat praedaque potita nefanda /fert secum spolium celeris 
progressaque porta/per medios hostes (meriti fiducia lanta est) /pervenit ad 
regem... 

324 Bömer (1977), S. 37. 

325 Zum Topos von der Unverwundbarkeit des Liebenden vgl. oben S. 99, Anm. 
307. 
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sie am Ziel angelangt ist, bis sie vor Minos steht, der sie, ohne es zu wissen, 
so magisch angezogen hat. Dieser nächtliche Gang symbolisiert noch einmal 
zusammenfassend Scyllas psychische Situation, ihre totale Fixierung auf 
Minos, ihre blinde Schwärmerei, die sie alles andere vergessen läßt — und die 
ihr auch die trügerische Sicherheit gibt, daß ihre Tat Erfolg haben und sie die 
Liebe des kretischen Königs gewinnen wird. 


Aus dieser Sicherheit heraus spricht sie Minos an, und ihre Worte sind 
stolz und selbstbewußt. Die Liebe hat sie, Scylla, Tochter des Nisus und von 
königlichem Geblüt, zu dieser Tat veranlaßt (suasit amor facinus: proles ego 
regia Nisi/Scylla tibi trado patriaeque meosque penates, v. 90f.). Zum 
ersten Mal fällt hier der Name des Mädchens, denn in diesem Augenblick ist 
sie wirklich nur Scylla: sie löst sich von ihrer bisherigen Identität und begibt 
sich in das soziale Niemandsland zwischen der abgelegten Rolle der Tochter 
und der ersehnten Rolle der Geliebten. Gewaltsam’”° zerreißt sie das Netz der 
familiären und gesellschaftlichen Bindungen, das sie bisher gehalten hat, 
doch indem sie dies tut, nennt sie ein letztes Mal alle diese Bindungen beim 
Namen: die Tochter des Nisus bin ich, und ich übergebe dir hiermit meine 
Heimat und meine Penaten (v. 90f.). Das Ungeheuerliche ihres Tuns wird 
hier noch einmal ganz deutlich — doch nicht für Scylla selbst: sie sieht nur die 
Größe ihrer Tat, die, daran zweifelt sie nicht, entsprechenden Lohn verdient. 


Iustissimus Minos 


Doch die Reaktion, die sie mit ihren selbstbewußten Worten auslöst, ist 
anders als erhofft. Voller Bestürzung angesichts eines solch abscheulichen 
Verbrechens an der epischen Weltordnung weist Minos die ihm angebotenen 
munera — die Locke des Nisus und die Liebe der Scylla - zurück (v. 95) und 
verflucht das Scheusal” , das zu einer solchen Verletzung der pietas in der 
Lage war. Die Götter sollen sie vom Meer und von ihrem Machtbereich 


326 Newiands (1997): “Scylia’s cutting of her father’s lock of hair is presented as a 
violent deed (...) With this desperate measure, Scylla finds a way of cutting through 
the cultural and political norms that deny her a voice in choosing her own husband” 
(5. 197). 

927 Newlands (1997) weist darauf hin, daß die Bezeichnung monstrum, die Minos 
auf Scylla anwendet, ironisch auf die Monster und Monstrositäten hinweist, die sein 
eigenes Haus und seine eigene Familie zu bieten haben (vgl. 5. 199). Damit unter- 
streicht sie die moralische Ambiguität des Kreterkönigs, der zu einer solchen Entrü- 
stung Scylla gegenüber eigentlich keinen Grund hat. 
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fernhalten, und er selbst wird dafür sorgen, daß auch sein Machtbereich von 
ihr nicht besudelt wird.””® Und wie vom Entsetzen über einen solchen Frevel 
getrieben bricht Minos seine Zelte ab, nimmt sich gerade noch die Zeit, der 
eroberten Stadt Gesetze zu schenken und kehrt der lelegeischen Küste den 
Rücken. 


Justissimus auctor — Ovid belegt hier den kretischen König mit demselben 
Titel, den er später auch Augustus verleiht (XV 833), und ähnlich wie der 
princeps die nach ihm benannte Friedenszeit nur durch einen blutigen Bür- 
gerkrieg hatte verwirklichen können, errichtet Minos die neue Rechtsordnung 
für Megara auf einem ruchlosen Verrat. Das allein ist schon fragwürdig 
genug. Doch diese Problematik wird noch verschärft durch die Schnelligkeit 
und Selbstverständlichkeit, mit der der ovidische Minos seinen entrüsteten 
Worten Taten folgen läßt und die nun wehrlose Stadt erobert. Bei aller 
Empörung zögert er doch keinen Augenblick, den Vorteil, den Scyllas Tat 
ihm verschafft hat, zu nutzen.” Die Brutalität, mit der Ovid in einem 
einzigen Vers Anspruch und Wirklichkeit, Ethos und Opportunismus der 
epischen Heldenmoral aufeinanderprallen läßt, gibt dem Attribut iustissimus 
einen bitteren ironischen Beigeschmack,”” und der Leser, der nicht nur 


328 97-100: di te submoveant, o nostri infamia saecli, /orbe suo, tellusque tibi 
pontusque negetur! Certe ego non patiar Iovis incunabula, Creten, /qui meus est 
orbis, tantum contingere monstrum. 

329 Die Konstruktion der lateinischen Verse spiegelt die rasche Abfolge der 
Ereignisse in unnachahmlicher Weise wider — Minos scheint seine empörte Rede 
kaum beendet zu haben, als die Eroberung Megaras bereits ein fait accompli ist: dixit 
et, ut leges captis iustissimus auctor /hostibus inposuit, classis retinacula solvi / 
iussit... (v. 101-103). Zur Fragwürdigkeit dieses Verhaltens vgl. Newlands (1997): 
“Nonetheless he takes full military advantage of Scylla’s betrayal and sacks her 
father’s city.” (S. 197). Auch die pointierte Darstellung der Ereignisse bei Anderson 
(1972) stellt die Diskrepanz zwischen Theorie und Praxis in der Moral des Minos 
heraus: “Although Minos accepts the unsolicited gift, he spurns the treacherous 
Scylia (...) He sails triumphantly off toward Crete, while she remains deserta on the 
shore near ruined Megara.” (S. 333), vgl. aber unten Anm. 330; ähnlich Otis (1966), 
S. 63. Newlands bezeichnet das Verhalten des Minos als “as morally questionable as 
Jason’s exploitation of Medea” — wobei der Opportunismus des ovidischen Jason für 
Medeas Entwicklung letztlich irrelevant war. Bei den Römern galt es als unehrenhaft, 
von einem Verrat zu profitieren, wie beispielsweise der von Fabricius zurück- 
gewiesene Verrat an Pyrrhus beweist, vgl. Livius XLII 47,6; Cicero off. 140. ΠῚ 86; 
de fin. V 64; Gellius ΠῚ 8, 1ff. 

330 Heinze (1919) hat diese Ironisierung des iustissimus Minos so nicht gesehen 
und schließt sich seinem Urteil über Scylla an (vgl. S. 115); ähnlich Hehrlein (1960): 
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Scyllas Skrupellosigkeit, sondern auch ihre Hoffnungen und Träume kennen- 
gelernt hat, ist nicht bereit, das Urteil des späteren Unterweltrichters so 
hinzunehmen. 


Bei Jason und Medea hatte es sich erübrigt, nach der Verantwortung des 
Mannes zu fragen, der vom Verrat der Frau profitiert, denn die ovidische 
Medea stürzt sich — unabhängig von Jasons charakterlicher Schwäche oder 
Stärke - letztlich selber ins Unglück. Hier nun, in einer Geschichte, in die der 
für seinen Gerechtigkeitssinn und seine gesetzgeberischen Fähigkeiten 
berühmte Minos”' direkt involviert ist, stellt sich diese Frage mit neuer 
Brisanz.”” Dabei verzichtet Ovid ganz auf alle Details, die den kretischen 
Herrscher kompromittieren könnten, obwohl die Überlieferung hier eine 
reichliche Auswahl bietet.” Der ovidische Minos läßt sich — zumindest in 
der Scylla-Geschichte — nichts zuschulden kommen: weder besticht er die 
Tochter des Nisus mit einer goldenen Kette, wie es in den Cho&phoren des 
Aischylos berichtet wird (613ff.),’*" noch fesselt er Scylla zur Bestrafung an 
sein Schiff und schleift sie durchs Meer, wie es der Minos der Ciris tut (v. 
389f.), der sich außerdem — zumindest legen dies der Klagemonolog der 
Scylla (sacrato foedere coniunx, v. 414) und die zuvor genannte Bedingung 
(v. 187) nahe — offenbar zunächst auf einen Handel mit Scylla eingelassen 


“Das Verhalten des Minos, das in der Ciris dazu beiträgt, unser Mitleid mit Scylla zu 
erregen, läßt in der ovidischen Darstellung die Schändlichkeit des Verrates deutlich 
werden” (S. 22), auch Anderson (1972) ist der Ansicht, daß “Ovid consistently 
retains our sympathy with Minos, who undertook a just war, treated Scylla justly, and 
now deals with the Megarians by just conditions” (5. 342f.) — obwohl doch allein 
schon diese übertriebene Betonung der minoischen Gerechtigkeit den Ovidleser 
stutzig machen müßte. 

331 Bömer (1972) stellt Belegstellen dafür zusammen, daß Minos “zur Zeit Ovids 
als der älteste mythische Gesetzgeber der griechischen Welt” betrachtet wurde und 
einer auf Homer zurückgehenden Tradition zufolge “nach seinem Tode das Richter- 
amt in der Unterwelt” erhielt (5. 42f.). 

332 Newlands (1997): “When a woman helps a man by morally culpable means, 
does he then have any responsability for her fate? This question (...) is made of 
central importance in Ovid’s treatment of Scylla” (5. 196).; Ovid habe in der Scylla- 
Geschichte einen weiteren Aspekt des Medea-Mythos beleuchtet: “the betrayal of the 
woman to whom the beloved owes his success” (5. 197). 

333 Bömer (1977) weist darauf hin, daß die Überlieferung zweigeteilt gewesen sei 
und auch einen Minos gekannt habe, “der sich im Bedarfsfall durchaus darauf ver- 
stand, die Spielregeln der Macht und des Krieges anzuwenden (5. 43). 

334 Vgl]. Bömer (1977), 5. 12; Hehrlein (1960), 5. 15. 
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hatte und dann wortbrüchig geworden war”; und er macht sich auch nicht 
schuldig am Tod der Scylla, indem er sie vom Schiff herab ins Meer stürzt, 
eine ältere Mythenversion, die bei Apollodor (3.15.8) verzeichnet ist.” Der 
ovidische Minos ist weder grausam noch gemein — er handelt gerecht und 
opportunistisch und ist damit ein Musterbeispiel epischen Heldentums.”” 
Indem Ovid jedes Detail, das diese Beispielhaftigkeit beeinträchtigen könnte, 
sorgfältig eliminiert, stellt er das epische System und seine Moral von innen 
heraus in Frage: obwohl sich der kretische König nach den Kriterien des 
heroischen Ehrenkodex’ nichts vorzuwerfen hat, macht er sich schuldig, denn 
als Auslöser und Nutznießer der ruchlosen Tat hat er eine Verantwortung 
gegenüber Scylla, der er sich jedoch entzieht. Pharisäerhaft schaudert er 
davor zurück, von der verbrecherischen Hand verunreinigt zu werden, und 
überläßt die Verräterin, die ihm zum Sieg verholfen hat, ihrem Schicksal — 
der Ausbund an Gerechtigkeit ist zu einem Ausbund an Selbstgerechtigkeit 
geworden. 
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Doch so leicht kommt er nicht davon. Als Minos Anstalten macht, das 
monstrum Scylla in eine verlassene Heroine”* zu verwandeln, will sie sich 
diese Metamorphose nicht gefallen lassen. Was sie bisher nicht hat glauben 
wollen, tritt nun tatsächlich ein, und sie kann sich dieser für sie noch immer 
unbegreiflichen Wahrheit nicht länger verschließen: Minos wird sie für ihre 
Tat nicht belohnen, sondern sie am Strand von Megara zurücklassen — in 
einer Einsamkeit, die noch weitaus brutaler und feindseliger ist als die 
Einsamkeit der verlassenen Ariadne. Vor sich das endlose Meer und hinter 


535. Vgl. Hehrlein (1960), 5. 17f, Bömer (1977) spricht von “einer Art consensus 
zwischen Scylla und Minos (...), den Minos dann durch die spätere Fesselung der 
Scylla gebrochen habe (...) Da konnte dann von einem iustissimus auctor keine Rede 
mehr sein” (5. 43). Heinze (1919) ist der Ansicht, daß Ovid auf das Motiv der Fesse- 
lung verzichtet habe, um im Leser kein Mitleid mit Scylla zu erwecken (δ. 115, Anm. 
1). : 

336 ψρ]. Newlands (1997), 5. 198. 
337 Yom heroischen Opportunismus war im Medea-Kapitel bereits die Rede, 5. 
oben $. 52, Anm. 171. 

98 Newlands (1997): “She appears in the role of abandoned heroine” (S. 198). 
Wie bereits erwähnt, sieht Newlands hierin eine der Metamorphosen Scyllas, durch 
die sie schließlich doch zu einer sympathischen Figur wird, vgl. oben S. 89, Anm. 
281. 


Scylla furens 107 


sich die drohenden Trümmer der durch ihren Verrat gefallenen Stadt 
(superata iacet, v. 114), macht Scylla, die nun einsieht, daß alle Bitten 
vergeblich sind,” ihrer Verzweiflung in einer zornigen Rede Luft. Wieder 
einmal verdichtet sich die Unabänderlichkeit der epischen Weltordnung im 
Bild eines unaufhaltsam davonsegelnden Schiffes und die Wehrlosigkeit der 
elegischen Frau im Bild einer gegen Wellen und Wind vergebens 
anschreienden Heroine.”” Doch ihre verzweifelte Situation und ihre Wut 
werden Scylla ungeahnte Kräfte verleihen, und sie wird es bei ihrem Schreien 
nicht bewenden lassen. 


Zunächst aber steht sie gleichsam als Prototyp der enttäuschten Liebenden 
am Strand, mit flatterndem Haar und drohend emporgereckter Faust einer 
Bacchantin ähnelnd, und ihre unerfüllte Leidenschaft schlägt um in rasenden 
Zorm (v. 1064). Punkt für Punkt brandmarkt sie das in ihren Augen 
schändliche Verhalten des Minos.”” Quo fugis? (v. 108) - schon mit ihren 
ersten Worten zeigt sie, was sie von ihm hält: er flieht, er entzieht sich seiner 
Verantwortung, und sein angebliches Entsetzen vor dem ruchlosen Frevel ist 
tatsächlich nur Feigheit und Undankbarkeit. Unerbittlich führt Scylla ihrem 
selbsternannten Richter seine heillose Verstrickung in ihr Verbrechen vor 
Augen: dein Sieg ist mein Verdienst und Vergehen (v. 110f.). Doch selbst 
wenn er dies nicht einsieht: müßte ihn nicht ihre Liebe rühren und die Tat- 
sache, daß sie alles für ihn aufgegeben hat (v. 111ff.)? Oder doch zumindest 
ihre ausweglose Situation? Wohin soll sie sich denn wenden? Die Vaterstadt 


339 Zur Topik des vergeblichen Bittens vgl. Bömer (1977), S. 44f. 

3 Zur “Verwandtschaft” der ovidischen Scylia mit der Ariadne des (δίῃ! und 
der vergilischen Dido vgl. Bömer (1977), S. 45; Anderson (1972): “Ovid then assigns 
to her the typical speech of the abandoned heroine, after the model of Catullus’ 
Ariadne, Vergil’s Dido, and his own Her.” (S. 333). Daß der Wind ihre Worte 
verweht, sagt Scylla selbst (v. 134f.). 

551 Ovid veranschaulicht den heftigen und temperamentvollen Duktus der Rede 
mit zahlreichen rhetorischen Mitteln, z. B. Anapher (quo fugis...quo fugis, v. 
108.110; nec te...nec te, v. 111), Chiasmus (patriae praelate..., praelate parenti, v. 
109), rhetorische Frage (nam quo deserta revertar? in patriam?... patris ad ora?, v. 
113ff.), subiectio (v. 113ff.), vgl. Bömer (1977), 5. 45, Haupt / Korn / Ehwald / von 
Albrecht (1966) Bd. II, S. 9. 

#2 V. 110-118: quo fugis, inmitis, cuius victoria nostrum/et scelus et meritum 
est? nec te data munera, nec te /noster amor movit, nec quod spes omnis in unum / 
te mea congesta est? nam quo deserta revertar? /in patriam? superata iacet! sed 
finge manere: /proditione mea clausa est mihi! patris ad ora? /quem tibi donavi! 
cives odere merentem, / finitimi exemplum metuunt: exponimur orbae; /terrarum 
nobis et Crete sola pateret! 
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ist zerstört und ihr zudem durch ihren Verrat versperrt; dem Vater, den sie 
Minos ausgeliefert hat, darf sie nicht unter die Augen treten“; die Bürger 
hassen sie zu Recht und selbst den benachbarten Städten und Ländern ist sie 
ein Greuel — einzig Kreta böte ihr Zuflucht (v. 113ff.). 


Exponimur orbae (v. 117)" — mit der Lage eines ausgesetzten Waisen- 
kindes vergleicht Scylla anschaulich ihre totale Isolation. Die Rolle, die sie 
sich erträumt hatte, wird ihr verweigert, das soziale Niemandsland, das sie 
auf dem Weg zu einer neuen Identität eigentlich nur hatte durchqueren 
wollen, wird nun ihr Schicksal. Für Scylla gibt es keinen Platz auf dieser 
Welt,” und ihr Traum vom elegischen Liebesglück kann in der epischen 
Wirklichkeit keine Erfüllung finden. Der angebliche Sohn der Europa ist 
alles andere als der sanfte, liebevolle Mann, den sie aufgrund der Schönheit 
seiner Erscheinung in ihm vermutet hatte, und in wüsten Beschimpfungen 
macht sie ihrer Enttäuschung darüber Luft, daß sie in ihm keinen zärtlichen 
Liebhaber, sondern nur einen rauhen Krieger gefunden hat (v. 120ff. 136f.). 
Scyllas Zorn resultiert aus ihrer Enttäuschung, einer Enttäuschung im 
wahrsten Sinne des Wortes: sie gibt sich keinen Täuschungen mehr hin, sie 
ist vollständig desillusioniert. Schonungslos offen und ohne irgend etwas zu 
beschönigen, nennt sie die Dinge beim Namen, und zwar nicht nur die 
Undankbarkeit und Grausamkeit des Minos, sondern auch ihre eigene 
Schuld. Im selben Augenblick, da sie die Wahrheit über Minos erkennen 
muß, scheint sie aus ihrem merkwürdigen hypnoseähnlichen Zustand aufzu- 
wachen. Plötzlich denkt sie wieder in den moralischen Kategorien der Nisus- 
tochter, und sie bekennt: Ich habe den Tod verdient (nam, fateor, merui οἱ 
sum digna perire, v. 127). Doch auch in diesem Geständnis sind ihr Trotz 
und ihr Zorn stärker als ein etwaiges Reuegefühl: alles kann sie hinnehmen, 
nur das eine nicht: daß ausgerechnet der, der von ihrer Tat profitiert, sie 
aburteilt und bestraft, indem er sie zurückläßt (cur, qui vicisti crimine 
nosiro, /insequeris crimen?, v. 129f.).” Dies will sie um jeden Preis 


?# Auch hier erhält der Leser letztlich keine Klarheit über das Schicksal des 
Nisus, vgl. Anderson (1972), S. 345. 

544 Zur textkritischen Diskussion vgl. Bömer (1977), S. 47. 

”# Wieder greift hier das von Newlands (1997) verwandte Stichwort des 
“displacement”: “Scylla ends up as a woman displaced and devoid of kin” (5. 197). 

#6 Newlands (1997): “She reveals at last a moral sensibility, for she openly admits 
her guilt and expresses repentance for her crime (125 — 130)” (S. 198); Hehrlein 
(1960): “In dieser Schlußrede bekennt sie deutlich ihre Schuld, kann aber — und darin 
ist sie echt weiblich — nicht einsehen, daß Minos, der all die Vorteile ihres Frevels 
genoß, sie bestrafen kann” (S. 22). 


Zusammenfassung 109 


verhindern, und nachdem sie erkannt hat, daß sie Minos mit Worten nicht 
halten kann, stürzt sie sich ins Meer, erreicht schwimmend die kretische 
Flotte und umklammert den Kiel des minoischen Schiffes: Gnosiacaeque 
haeret comes invidiosa carinae (v. 144). So unsinnig und vielleicht sogar 
grotesk dieses Bild auch anmuten mag,”” so symbolträchtig ist es, denn es 
verdeutlicht noch einmal mit allem Nachdruck Scyllas Botschaft an Minos: 
Es ist zwecklos, meine Tat vergessen zu wollen (nil agis, o frustra meritorum 
oblite meorum, v. 140) — sie wird für immer an deinem Namen haften, und 
deine Schuld und meine Schuld werden für immer miteinander verbunden 
sein. Das ist Scyllas Art, auf den Fluch des Minos zu antworten, und ihr 
Versuch, auch ihm, dem Undankbaren, zum Fluch zu werden. Ausgerechnet 
Nisus aber ist es dann, der das Schiff - wenn vielleicht auch nicht das 
Gewissen — des Minos von der unerwünschten Last befreit (v. 145ff.): auch 
Scyllas letztes Aufbäumen wird von der epischen Weltordnung niederge- 
knüppelt, die nun in Gestalt des in einen Seeadler verwandelten Nisus die 
verletzte pietas rächen will. Unter den Schnabelhieben des Raubvogels muß 
Scylla das Schiff des Minos loslassen, und an dieser Stelle erfüllt sich der 
über sie verhängte Fluch: weder Wasser noch Land nehmen sie auf, die Luft 
ist ihr Reich, und sie wird in einen Vogel verwandelt, Ciris, “the cutting bird” 
(v. 149ff.).”* Alles greift diese Metamorphose noch einmal auf: das Motiv 
des Vaters, der sie von Minos trennt, das Motiv des abgeschnittenen Haares 
und der zerrissenen sozialen Bindungen, das Motiv der Freiheit, der 
Vogelfreiheit im wahrsten Sinne des Wortes, des “displacement” — und, in 
der ewigen Verfolgung durch den Adler, auch die Vergeblichkeit ihres 
Versuchs, sich von der Tochterrolle zu lösen.” 


Zusammenfassung 


Auch wenn manche Interpretatoren in ihr ein Scheusal gesehen haben, ist die 
Scylla Ovids in ihren wesentlichen Zügen ein ganz alltägliches Mädchen. In 
einer Entwicklungsphase, die sie mit einer unbestimmten Sehnsucht nach 


547 Vgl. Bömer (1977): “.. eine absolut unwirkliche Situation”; Heinze sieht darin 
eine “Erfindung Ovids, in der er seiner Auffassung der Scylla treu bleibt” (5. 115, 
Anm. 1). 

948 Anderson (1963), 5. 15. Zu den Schwierigkeiten, diesen Vogel - oder Fisch — 
näher zu bestimmen, vgl. Bömer (1977), S. 54ff. 

#9 Vgl. Newlands (1997): “Scylla is suspended in an endless cycle of pursuit and 
flight” (S. 200). 
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Veränderung erfüllt und in der sie ihr Zuhause vermutlich als langweilig und 
beengend empfindet, tritt die beeindruckende Erscheinung des königlichen 
Helden Minos in ihr Leben. Hals über Kopf verliebt sie sich in den Feind 
ihres Vaters und durchtrennt die familiären Bande mit einem voreiligen und 
brutalen Akt des Verrats. Halb verkennt sie die “Tragweite ihres Tuns”””, 
halb nimmt sie sie in Kauf — und im Grunde unterscheidet sie sich darin gar 
nicht so sehr von anderen, ‘normalen’ Jugendlichen, die sich — Scheusale 
oder Verlorene Söhne” - ihr Erwachsensein oder ihre vermeintliche Freiheit 
nicht selten mit einem Akt meist psychologischer Brutalität gegen die Eltern 
erkaufen. 


Doch Scylla ist nicht nur ein pubertierendes Mädchen, sie ist auch eine 
elegische Frau, die mit ihrer ausgeprägten und leidenschaftlichen Indivi- 
dualität der antiken Weltordnung gefährlich werden kann, die auf Verände- 
rung drängt und ohne Rücksicht auf gesellschaftliche Konventionen ihre 
Liebe leben will. Damit ist sie — anders als die leidende Scylla der Ciris — ein 
sehr dynamischer Charakter, und als sie erkennen muß, daß Minos ihren 
leidenschaftlichen Willen zur freien Lebensgestaltung nicht teilt, da bekommt 
man von ihr keine “rührenden Klagen und Bitten” zu hören.” Scylla tobt, 
denn sie ist — “echt weiblich” — außerstande zu begreifen, wie dieser Mann, 
für den sie alles aufgegeben hat, so feige, beschränkt und bequem sein kann, 
daß er vor der herrschenden Wertewelt buchstäblich die Segel streicht. 
Gerade durch ihre schwärmerische, verrückte Spontaneität und Leidenschaft- 
lichkeit aber ist die ovidische Scylla auch und gerade für den modernen Leser 
eine erfrischend provokative und wirklichkeitsnahe Gestalt. 


350 Hehrlein (1960), S. 16. 

551 Ein Motiv, das Scylla mit dem Verlorenen Sohn aus dem Neuen Testament 
(Lk 15, 11-32) verbindet, ist die zumindest in ihrem Fall zu späte Reue, die bei beiden 
Jugendlichen erst eintritt, als sie erkennen müssen, daß sie keine Alternative haben, 
sondern zu ihrem Vater zurückkehren müssen. 

352 Heinze (1919) 115f. Anm. 1. 

353 Hehrlein (1960), 5. 22. 


Progne 


Usque adeo latet utilitas! 


Von den bisher betrachteten Frauengestalten Hypermestra, Medea und Scylla 
unterscheidet sich Progne insofern, als sie ihren Rollenwechsel -- von der 
Tochter des athenischen Königs Pandion zur Frau des thrazischen Fürsten 
Tereus — in scheinbarer Harmonie und mit dem Einverständnis aller Betei- 
ligten, auch des Vaters, vollzieht.” Dennoch ist die Geschichte von Progne, 
Itys, Tereus, Philomela und Pandion wahrscheinlich unter allen in den Meta- 
morphosen erzählten mythischen Begebenheiten diejenige, in der die 
Rollendefinitionen, Identitäten und wechselseitigen Beziehungen sämtlicher 
Personen untereinander mit einer an Shakespeares “King Lear” gemahnenden 
Gründlichkeit auf das nachhaltigste und vollständigste zerstört und pervertiert 
werden. Und vielleicht ist dieses totale Scheitern aller zwischenmenschlichen 
Beziehungen noch schockierender und aufrüttelnder als die völlige Perspek- 
tivlosigkeit der Liebe Echos zu Narziß — gerade weil die Ehe von Progne und 
Tereus auf eine zumindest nach außen hin so ‘normale’ Weise beginnt. 


In dem wohl nicht ganz so bedeutungslosen Übergang” von dem um 
seine Schwester Niobe trauernden Pelops’” zur Situation in Athen, das, weil 
es von Barbaren bedrängt wird, seiner Beileidspflicht (obstitit officio bellum, 
VI 422) nicht wie die anderen Städte nachkommen kann, deutet Ovid bereits 
einige Motive der folgenden Katastrophe an, nämlich die Trauer um die 
Schwester und die von barbarischer Seite drohende Gefahr, die Athen an 


954 Was aber durchaus keine Garantie dafür ist, daß diese Beziehung auch glückt, 
vgl. Newlands (1997), S. 193. 

555 Bömer (1976) unterstellt in seinem Kommentar, daß Ovid diese “Formel 
‘alle..., nur einer nicht’ (...) bekanntlich schnell zur Hand hatte, wenn ihm an einer 
weiterreichenden motivischen Verknüpfung wenig lag” (S. 115). Gewiß sollte man 
die Aussagekraft solcher “Versatzstücke’ nicht überbewerten, doch im Hinblick auf 
die folgenden Ereignisse hat der Hinweis, daß Athen durch barbarische Einflüsse 
gewissermaßen von der zivilisierten Welt und ihren Umgangsformen abgeschnitten 
ist, sicherlich keine rein technische Funktion, sondern stellt m. E. sehr wohl eine 
“weiterreichende motivische Verknüpfung” her. 

96 Die bezüglich dieser Frage im Kommentar von Haupt / Korn / Ehwald herr- 
schende Unklarheit hat Michael von Albrecht (1966) beseitigt: “...getröstet werden 
soll natürlich Pelops” (Bd. 1, 5. 333). 
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einem Akt der pietas hindert (barbara Mopsopios terrebant agmina muros, 
v. 423). In dieser bedrängten Situation kommt der Thraker Tereus den 
Athenern zu Hilfe und ergreift damit, obwohl selbst ein Nichtgrieche, im 
Kampf gegen die Barbaren die Partei der griechischen Zivilisation.”°” Der 
greise König Pandion zögert daraufhin nicht lange, den mächtigen Kriegs- 
helden — Tereus ist ein Sohn des Ares — durch die Hochzeit mit seiner 
Tochter Progne an sich zu binden und ihn auf diese Weise gleichzeitig für die 
geleistete militärische Hilfe zu belohnen.’ Die attische Prinzessin wechselt 
gewissermaßen den Besitzer,” und der thrazische Fürst scheint auf den 
ersten Blick eine ‘gute Partie’: er ist begütert, verfügt über ein starkes Heer 
und hat sich durch seinen Sieg einen Namen gemacht; zudem ist er göttlicher 
Abkunft (v. 425ff.). Nach epischen Maßstäben ist also diese Eheschließung 
ein völlig normaler Vorgang: alles hat seine Richtigkeit. 


Dennoch wird die Hochzeit zwischen Progne und Tereus von düsteren 
Vorzeichen begleitet: ähnlich wie bei der Bluthochzeit der Danaiden (vgl. 
her. XIV, v. 27£.) verweigern sowohl Iuno, die göttliche Beschützerin der 
Ehe, als auch Hymenaeus der Verbindung ihren Segen.’ Anstelle der Gra- 


357 Vgl. Charles Segal (Philomela’s Web and the Pleasures of the Text: Reader 
and Violence in the Metamorphoses of Ovid. In: Irene 1. F. de Jong/J. P. Sullivan 
[Hrsg.]: Modern Critical Theory and Classical Literature. Leiden /New York /Köln 
1994, S. 257-280), S. 268. 

358 Bömer (1976) weist darauf hin, daß die Wortverbindung quem sibi Pandion... 
conubio Prognes iunxit (v. 426ff.) neuartig ist - ob Ovid mit dieser Formulierung, die 
die Instrumentalisierung der Hochzeit zu politischen Zwecken pointiert heraus- 
streicht, Kritik üben wollte, sei dahingestellt. Segal (1994) jedenfalls sieht in dieser 
Zweckhochzeit einen Akt der Fremdbestimmung und Gewalt gegenüber der Frau, der 
sich von der Vergewaltigung durch Tereus nur qualitativ, nicht aber essentiell unter- 
scheide: “This is also a desire for the “tyrannical’ power that males in this culture 
claim over women’s bodies. The ultimate form of that power is to rape, degrade, and 
silence women. In Ovid’s narrative it emerges as the dark side of the power of the 
Father /King (Father as King) to dispose of his daughters’ bodies as objects of 
exchange with other males in marriage (see Joplin, 1991, 40-42, following Levi- 
Strauss, 1969, 480ff.). The beginning of the story is King Pandion’s exchange of 
Procne for Tereus’ help in war (424-28).” (S. 259); zu politisch arrangierten Hoch- 
zeiten vgl. auch Anderson (1972), S. 209. 

39 Segal (1994) verweist - allerdings erst im Zusammenhang mit Philomelas 
Abreise — auf den römischen Brauch der dextrarum iunctio, mit der die Braut aus der 
Verantwortung des Vaters (Tochterrolle) in die des Bräutigams (Gattinnenrolle) 
übergeben wurde (δ. 259). 

0 ν᾿ 428-434: ...non pronuba Juno, /non Hymenaeus adest, non illi Gratia 
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zien sind es die Eumeniden, die der Zeremonie beiwohnen, und die Hoch- 
zeitsfackeln, die sie schwingen, entstammen einem Leichenzug (v. 429£.). 
Auch das Ehelager wird von den Göttinnen der Rache aufgeschlagen (v. 431) 
— wie um anzudeuten, daß diese Verbindung außer der Rache keine über- 
lebensfähigen Früchte hervorbringen wird. Und um das Maß der unheil- 
schwangeren Vorzeichen vollzumachen, läßt sich der Uhu, der Unglücks- 
vogel, auf dem Dach des Palastes nieder und überschattet nicht nur die Hoch- 
zeitsnacht, sondern auch die Geburt des gemeinsamen Sohnes, Itys (v. 
4320. 


Doch nicht nur diese bösen Omina beherrschen das Bild der ersten fünf 
Ehejahre: auf der anderen Seite, kontrastierend, überraschend und unver- 
mittelt, schildert Ovid das Glück und die fromme Dankbarkeit des jungen 
Paares,” Gefühle, die Tereus sogar dazu veranlassen, die Jahrestage der 
Eheschließung und der Geburt des ersten Kindes zu nationalen Feiertagen zu 
erklären (v. 434ff.).’” In diesen ersten sechzehn Versen der Geschichte von 
Progne und Tereus beschränkt sich der Dichter auf ein Minimum an Infor- 


lecto: /Eumenides tenuere faces de funere raptas, / Eumenides stravere torum, 
tectoque profanus ’incubuit bubo thalamique in culmine sedit.’hac ave coniuncti 
Progne Tereusque parentes /hac ave sunt facti... 

361 Statt des rührenden Motivs der um ihren Sohn oder - je nach Überlieferung - 
um ihren Neffen trauernden Nachtigall übernimmt nun mit dem unglückverheißenden 
Uhu ein anderer Nachtvogel die ‘Patenschaft’ bei dem Knaben Itys. Es scheint tat- 
sächlich, als habe Ovid jedes versöhnliche Element aus dieser Geschichte heraus- 
nehmen wollen — so zumindest begründet Hans Herter (Schwalbe, Nachtigall und 
Wiedehopf. Zu Ovids Metamorphosen 6, 424-674. In: Würzburger Jahrbücher für die 
Altertumswissenschaft NF 6a, 1980, S. 161-171) die Tatsache, “daß Ovid auf die 
Klage der beiden Schwestern verzichtete” (S. 170). 

962 «Deceptive happiness” ist laut Anderson (1963) eines der Grundmotive in der 
Geschichte von Progne, Philomela und Tereus (S. 18); vgl. auch Otis (1966), der von 
einer “self-deception of all the major characters” spricht (S. 211). 

39 ν᾿ 434-437: ...gratata est scilicet illis/ Thracia, disque ipsis grates egere 
diemque, /quaque data est claro Pandione nata tyranno ’quaque erat ortus Itys, 
festum iussere vocari — Otis (1966) weist darauf hin, daß das Verhältnis der Eheleute 
vor der Katastrophe offenbar ungetrübt ist: “Procne was once the loving wife of 
Tereus as we are explicitly told” (5. 216), wobei er den Beleg für die Expliziertheit 
dieser Aussage allerdings schuldig bleibt. Er schließt vielmehr aus der Tatsache, daß 
Tereus unverzüglich aufbricht, um Prognes Wunsch zu erfüllen, auf “the perfect 
confidence of husband and wife in each other” (S. 212). Daß Progne und Tereus, wie 
Herter betont, “allerdings bereits fünf Jahre eine untadelige Ehe geführt” haben (S. 
166), sagt nichts über die Gefühle aus, die die Eheleute füreinander hegen. 
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mation und äußerem Geschehen und malt stattdessen ein Stimmungsbild, in 
dem sich Licht und Dunkel, drohendes Unheil und Familienglück fast die 
Waage halten — so komplett ist die Täuschung, so echt wirkt die Fassade der 
epischen Zivilisation, hinter der sich die scheinbar gezähmte barbarische 
Wildheit von Mann und Frau verbirgt. Fast könnte man meinen, daß 
Pandions Kalkulation aufgegangen und es ihm tatsächlich gelungen sei, diese 
beiden gegen die Gesellschaft gerichteten Kräfte, das Barbarische und das 
Weibliche”, aneinander zu binden und somit zu neutralisieren. Fast scheint 
es, als hätten der wilde Tyrann in der Rolle des Familienvaters und die 
athenische Prinzessin in der Rolle der Mutter eines thrazischen Prinzen eine 
neue, sie erfüllende Identität gefunden. Indem Ovid die ‘heile Welt’ der 
Progne und des Tereus auf den morastigen Boden düsterer Vorzeichen stellt, 
macht er deutlich, wie zerbrechlich jede Zivilisation ist und wie leicht dieses 
Konstrukt sozialer Konventionen zum Einsturz gebracht werden kann. 


Und nichts könnte den Befund, daß dies alles nur Fassade ist, besser 
bestätigen als der sentenzhafte Satz, mit dem Ovid zum eigentlichen Gesche- 
hen und zum Beginn der Katastrophe überleitet: usque adeo latet utilitas! (v. 
438), so vollkommen versteht es der Mensch, seine eigentlichen Interessen zu 
verheimlichen,“° oder, noch einfacher ausgedrückt: so gut vermag sich der 
Mensch zu verstellen, wobei offen bleibt, ob Ovid dieses Dictum auf Tereus, 
auf Progne, auf sie beide oder vielleicht sogar auf alle in die furchtbaren 
Ereignisse involvierten Personen bezogen wissen will. Tatsache ist, daß das 
bis zu diesem Punkt bestehende Beziehungsgefüge nicht auf herzlicher und 
ehrlicher Zuneigung, sondern auf durchaus pragmatischen Nützlichkeits- 
erwägungen basiert, auf einem Denken also, das Menschen instrumentalisiert 
und zu bloßen Objekten herabwürdigt, sie als Mittel gebraucht — benutzt -, 
um einen Zweck zu erreichen, der hinter einer Maske der Freundlichkeit 
verborgen ist. Und wenn Ovid diesen sich verbergenden Zweck, die Jatens 
utilitas, in seiner Exposition mit einer ähnlich düsteren Aura umkleidet wie 
die Unheilszeichen, die ja auch verborgen sind, die ja auch außer dem Dich- 
ter und seinem Leser niemand sehen will, dann stellt er zwischen dem verbor- 


364 Gerade die Geschichte von Progne und Tereus zeigt, wie sehr die Manife- 
stationen ungezügelten Barbarentums und entfesselter weiblicher Leidenschaft ein- 
ander ähneln, vgl. unten S. 150, Anm. 464. 

36 Ich halte diese Übersetzung durch die Parallelstelle rem. 515f. für gerecht- 
fertigt, die in den Kommentaren von Bömer (1976), 5. 127 und Haupt/Kom/ 
Ehwald/von Albrecht (1966), Bd. 1, 5. 337 gebotenen Vorschläge dagegen für 
wenig hilfreich; gut auch die paraphrasierende Übersetzung bei Otis (1966), die 
allerdings den Aspekt der utilitas etwas vernachlässigt (S. 211). 
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genen Zweck und dem drohenden Unheil einen Zusammenhang her: Lüge 
und Katastrophe gehen in eins, die eine löst die andere aus. 


Blandita Progne 


Das durch seine Ambiguität bedrohlich wirkende Stimmungsbild geht nun in 
einen detaillierteren Bericht von Ereignissen über, deren Beginn in der Art 
des Epos zeitlich präzise definiert ist: nach fünf Jahren (v. 439), die nach 
außen hin ruhig und ‘ohne besondere Vorkommnisse’ verlaufen sind, spielt 
sich zwischen den Eheleuten eine eigentlich ganz alltägliche und scheinbar 
harmlose Szene ab: Progne umschmeichelt Tereus. Wie eine Katze streicht 
sie ihm um die Beine. Vermutlich ist es nicht das erste Mal in diesen fünf 
gemeinsamen Jahren, daß Progne sich Tereus gegenüber als zärtliche Ehefrau 
geriert — aber es ist das erste Mal, daß der Leser davon erfährt (blandita... 
Progne, v. 440). Und diese erste Zärtlichkeit ist keineswegs uneigennützig, 
ist keine Zärtlichkeit um ihrer selbst willen, keine Äußerung einer Liebe, wie 
der leidgeprüfte amator der Elegie sie in seinen Sternstunden kennenlernen 
darf, nein: hinter dieser Zärtlichkeit verbirgt sich eine handfeste utilitas. 
Progne will etwas erreichen, und die scheinbar liebevollen Worte und Gesten 
sind ihr Mittel zum Zweck: Tereus soll ihr einen Herzenswunsch erfüllen und 
ihr ein Wiedersehen mit ihrer geliebten Schwester Philomela ermöglichen (v. 
440ff.). 


Schon hier bekommt die Fassade der so perfekt arrangierten Ehe erste 
Risse. Zum einen empfindet Progne Sehnsucht nach ihrer Schwester, was 
zwar gewiß kein Verbrechen ist,” aber doch als Hinweis auf eine latente 
Unzufriedenheit gewertet werden kann.’ Progne ist in die Rolle, die sie in 


366 Vgl. Herter (1980), S. 1668; es ist dennoch auffällig, daß die Katastrophe 
ausgerechnet durch die Liebe der beiden Schwestern ausgelöst wird, vgl. Michel 
Boillat. Les Metamorphoses d’Ovide. Bern und Frankfurt am Main 1976, S. 77, 
ähnlich Otis (1966), S. 211. 

367 Anders Herter (1980): “Daß sie mit ihrer Lage nicht recht zufrieden wäre, läßt 
Ovid nicht durchblicken, während Sophokles ihr Klagen über das Los der in die 
Fremde verpflanzten Frauen in den Mund legte. Ihr Wunsch, Philomela wieder- 
zusehen, erscheint ganz harmlos, wie denn auch Tereus sofort seine Erfüllung ins 
Werk setzt.” (S. 166f.), daß Prognes Unzufriedenheit -- wie so vieles in dieser 
Episode der Metamorphosen — verborgen bleibt, bedeutet nicht, daß sie nicht 
existiert, zumal der Leser sie aus der sophokleischen Tragödie gewissermaßen ‘im 
Hinterkopf hat. Ovid arbeitet hier ganz bewußt mit unterschwelligen Emotionen und 
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Thrazien spielt, noch nicht hineingewachsen, sie hat Heimweh, und sie 
vermißt Philomela, vermißt die vertraulichen Gespräche der gemeinsam 
verbrachten Mädchenzeit, für die Tereus ihr wahrscheinlich keinen Ersatz 
bieten kann. Ein Wiedersehen der beiden Schwestern würde die Personen- 
konstellation verändern: Tereus wird isoliert, Philomela trıtt als Vertrauens- 
person an Prognes Seite, das mühsam gewahrte eheliche Gleichgewicht 
zerbricht.”® 


Zum anderen begegnet Progne ihrem Mann nicht ohne Hintergedanken: 
sie umgarnt ihn, weil sie etwas von ihm will.’° Schon die Art, in der sie ihr 
Anliegen vorbringt — nicht nur der schmeichelnde Tonfall, sondern auch die 
Worte selbst — ist genauestens kalkuliert. In gespielter Bescheidenheit leitet 
sie ihre Bitte ein: Wenn dir überhaupt etwas an mir liegt... (si gratia.../ ulla 
mea est, v. 440f.) — und schon sieht sich Tereus in die Pflicht genommen. 
Natürlich liegt ihm etwas an ihr, sie ist ja seine Frau! Doch Progne ist mit 
ihren taktischen Fähigkeiten noch nicht am Ende: Laß mich zu meiner 
Schwester reisen (me visendam mitte sorori, v. 441)! Die Vorstellung, daß 
seine Frau ihre Familie in Griechenland besucht, wird Tereus sicherlich nicht 
behagen. Daß sie als Frau eine solche Reise antritt, ist nicht nur gefährlich 
und unüblich, sondern birgt zudem das Risiko, daß sie nicht zu ihm 
zurückkehrt — denn vielleicht ist ihr Heimweh ja doch größer, als es den 
Anschein hat. Tereus kann sie nicht gehen lassen.” Das weiß Progne 
natürlich auch. Doch dieser im Grunde nicht praktikable Vorschlag, soll 
lediglich dafür sorgen, daß Tereus die Alternative umso sicherer akzeptiert: 
vel soror huc veniat! (v. 442). Folgerichtig wird dann auch nur diese zweite 


Wesenszügen. Auch Tereus’ Brutalität und Triebhaftigkeit sind ja bisher noch nicht 
thematisiert worden. 

368 Im Grunde gilt schon hier, was Boillat (1976) für den Zeitpunkt konstatiert, da 
Progne die Wahrheit über Philomelas Schicksal erfährt: “Dans son esprit, elle a deja 
sacrifie sa pietas d’Epouse ἃ sa pietas de sceur. (...) La pietas conjugale a perdu toute 
force.” (S. 77). 

369 Damit sind Prognes blanditiae kein eindeutiger Hinweis darauf, daß sie “the 
loving wife of Tereus” ist, wie Otis (1966) schreibt (S. 216). David H. J. Larmour 
(Tragic Contaminatio in Ovid’s Metamorphoses: Procne and Medea; Philomela and 
Iphigeneia (6. 424-674); Scylla and Phaedra (8.19-151). In: Illinois Classical Studies, 
ΧΝ. (1990), 5. 131-141) ordnet Prognes blanditiae dem Oberbegriff der 
“manipulation of language” zu (S. 134), worauf später noch näher einzugehen sein 
wird. 

570 Die Möglichkeit, mit Tereus gemeinsam nach Griechenland zu reisen, wird von 
Progne gar nicht ausgesprochen — ausdrücklich sagt sie: me... mitte (v. 441), was 
voraussetzt, daß Tereus zuhause bleibt. 
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Möglichkeit von Progne durch einen weiteren Ratschlag ergänzt: Versprich 
dem Schwiegervater, daß sie bald zurückkehren wird (redituram tempore 
parvo ’ promittes socero, v. 442f.). Und: Du tätest mir wirklich einen riesigen 
Gefallen... (magni mihi muneris instar /germanam vidisse dabis, v. 443f.). 
Tereus ist gefangen. Er kann gar nicht mehr anders als dem Wunsch seiner 
Frau nachzukommen. Und zudem bedeutet es für ihn wahrscheinlich auch 
kein allzu großes Opfer, denn nun endlich hat er die Gelegenheit, nach fünf 
ereignislosen Ehejahren wieder auf Fahrt zu gehen, wie es sich für einen 
epischen Mann geziemt.”' 


Progne ihrerseits erweist sich schon hier — wie auch später, als sie Tereus 
durch weibliche List dazu bewegt, sich alleine zu jenem entsetzlichen Mahl 
niederzulassen, bei dem sie ihm den eigenen Sohn vorsetzen wird -- als 
überaus geschickte Intrigantin,”” die nicht nur ihren Mann, sondern durch ihn 
indirekt sogar ihren Vater manipuliert: sie läßt dem alten Mann das Verspre- 
chen übermitteln, daß die einzige ihm nun noch verbliebene Tochter bald zu 
ihm zurückkehren wird — und nur Dichter und Leser wissen um die tragische 
Ironie und um die Unerfüllbarkeit dieses Versprechens. 
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Tereus also macht sich bereitwillig und unverzüglich auf den Weg nach 
Griechenland,” wo ihn der Schwiegervater herzlich begrüßt (v. 447f.). 
Durch diesen vielversprechenden Auftakt ermutigt, kommt der Thraker so- 
gleich auf den Grund seiner Reise zu sprechen: getreulich richtet er aus, was 
Progne ihm aufgetragen hat, und er vergißt auch nicht, Pandion Philomelas 


37! Also ist auch die Bereitwilligkeit, mit der Tereus Prognes Wunsch erfüllt, nicht 
unbedingt ein Beweis seiner bedingungslosen Liebe, vgl. oben S. 113, Anm. 363. 

22 Vgl. Larmour (1990): “Procne is described as blandita (440) when she asks 
her husband to bring her sister to visit her. (...) Procne, finally, tricks Tereus into 
eating alone.” (S. 134). 

’7 Die “poetische Verkürzung”, also die Tatsache, daß Ovid weder die Reisevor- 
bereitungen des Tereus noch die der Philomela näher beschreibt, ist nicht nur darauf 
zurückzuführen, daß “Ovid Details dieser Art oft und gern übergeht (IV 88) 
zugunsten von Schilderungen, die ihn mehr interessieren”, wie Bömer (1976) schreibt 
(S. 129), sondern dient auch der Stringenz der Erzählung: die verhängnisvollen 
Ursache-Wirkung-Zusammenhänge gewinnen an Dichte, das Unglück nimmt unauf- 
haltsam und ungebremst seinen Lauf, vgl. auch Anderson (1972), S. 211. 
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baldige Rückkehr zuzusichern.°’* Wieder schildert Ovid eine harmlos wir- 
kende Gesprächsszene, in der jedoch die Freundlichkeit, mit der die Ge- 
sprächspartner einander begegnen, zumindest bei Tereus nicht von Herzen 
kommt,”’° sondern an einen bestimmten Zweck geknüpft ist: Pandion soll 
manipuliert werden, er soll entgegen seiner eigenen Überzeugung dem 
Wunsch seiner verheirateten Tochter nachgeben und nun auch die unverhei- 
ratete nach Thrazien senden. Selbst die günstigen Vorzeichen, die die Begeg- 
nung zwischen Schwiegersohn und Schwiegervater begleiten (fausto... 
omine, v. 448), können den mittlerweile hinreichend sensibilisierten Leser 
nicht beruhigen, im Gegenteil: sie rufen ihm nur wieder die unheilverkünden- 
den Ereignisse ins Gedächtnis, die Progne und Tereus seit dem Tage ihrer 
Hochzeit überschatten und gewissermaßen nur darauf warten, in Erfüllung zu 
gehen. 


Dann aber geschieht etwas Unvorhergesehenes: Philomela selbst betritt 
die Szene und unterbricht damit das Gespräch der beiden Männer.” Und ihr 
“Auftritt” ist denkbar wirkungsvoll: ihre natürliche Schönheit, die der der 
Nymphen und Dryaden gleicht, wird durch die Pracht ihres Schmuckes und 
ihrer Kleidung unterstrichen — und verhüllt. Der stimmungsvolle Vergleich 


mit den verführerischen Naturgottheiten””’ dient hier nicht nur der rhetori- 


374. 449-450: coeperat adventus causam, mandata referre / coniugis et celeres 
missae spondere recursus. 

’7° Es ist nicht ersichtlich, welche Gefühle Pandion für seinen Schwiegersohn 
hegt, denn seine — durchweg freundlichen — Worte und Gesten werden immer nur 
‘von außen’ dargestellt, ohne daß der Leser Einblicke in seine Motivation erhält. 

’76 Alfonso Ortega (Die Tragödie der Pandionstöchter in Ovids Metamorphosen 
[6, 424-678]. In: Walter Wimmel [Hrsg.]: Forschungen zur römischen Literatur. FS 
zum 60. Geburtstag von Karl Büchner. Wiesbaden 1970, S. 215-223) weist darauf 
hin, daß Philomelas Auftreten in dieser Szene eine ähnliche Funktion hat wie der 
Auftritt des Itys gegen Ende der Geschichte (v. 620): beide Personen geben der 
Handlung einen entscheidenden Impuls und beide werden zum Opfer unbewußt von 
ihnen ausgelöster Leidenschaften (S. 219). 

ὅν 451-454: ecce venit magno dives Philomela paratu, / divitior forma, quales 
audire solemus ’/naidas et dryadas mediis incedere silvis, /si modo des illis cultus 
similisque paratus. Laut Ortega (1970) soll ein Kontrast hergestellt werden zwischen 
der Zartheit Philomelas und der verzehrenden, gewalttätigen Leidenschaft des 
Tereus: “Ihrer anmutigen und naturhaften Schönheit gilt der gleichsam einen bukoli- 
schen Rahmen schaffende Vergleich mit den Nymphen der Wälder und Gewässer.” 
(S. 216). Meiner Ansicht nach deutet der Vergleich weniger auf eine Gegensätz- 
lichkeit als vielmehr auf eine Verwandtschaft beider Charaktere, von der weiter unten 
noch ausführlicher die Rede sein wird. 
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schen Dekoration: bei näherem Hinsehen entfaltet sich ein komplexes 
Gewebe von Anspielungen und Deutungsmöglichkeiten. Zum einen erscheint 
Philomela — für eine Nymphe ganz und gar untypisch””” - magno... paratu 
(v. 451), in perfekter Aufmachung, das heißt, sie ist mit derselben Sorgfalt 
frisiert, geschminkt, gekleidet und geschmückt, wie man es von einer kulti- 
vierten Römerin erwarten kann (cultus, v. 454). Hinter einem ‘gestylten’ 
Äußeren verbirgt sich eine naturhafte Schönheit — auf diese Weise wird mit 
der Beschreibung Philomelas wiederum das Unechte, die Doppelbödigkeit 
evoziert: Schein und Sein klaffen auseinander, hinter der Fassade der Zivili- 
sation verbirgt sich eine elementare Kraft und Wildheit, die jederzeit hervor- 
brechen kann. Auch Philomela, das Opfer, ist keine einheitliche Figur, auch 
in ihr lauert etwas Ursprünglicheres, Primitiveres, das mit ihrem kunstvollen 
Aufputz nicht ganz harmoniert. 


Dieses Auseinanderklaffen von Natur und Zivilisation gibt jedoch auch 
den Blickwinkel des Tereus wieder, dessen triebhafte Phantasie Philomela 
lieber als Nymphe denn als prachtvoll gekleidete Königstochter sehen will.’” 
Philomelas paratus ist nicht nur ihre Kleidung und ihr Schmuck, sondern ein 
Bild für alles, was sie nach außen hin darstellt, für die Rolle, die sie in der 
athenischen Gesellschaft spielt, für ihre soziale Identität, die zwar gewiß zer- 
brechlich ist und in mancher Hinsicht auf Konventionen, Oberflächlichkeit 
oder sogar Täuschung beruhen mag, die ihr aber andererseits auch Schutz und 
Geborgenheit gibt. Diesen Schutz der Zivilisation wırd Tereus ihr rauben, er 
wird sie in jeder Bedeutung des Wortes entblößen, er wird sie zu einem 
scheuen, wilden Wesen des Waldes machen, und der Wald wird auch der Ort 
des furchtbaren Verbrechens sein. 


Der zwischen Prinzessin und Nymphe changierende Anblick Philomelas — 
das, was Tereus sieht, ebenso wie das, was er nicht sieht, sich aber umso 
sinnenhafter vorstellt” — hat auf den ohnehin ‘heißblütigen’ thrazischen 


978 Darauf weist Ovid eigens hin (v. 454), und ich sehe darin mehr als nur ein 
augenzwinkerndes Zugeständnis eines “sophisticated poet” an sein kultiviertes Publi- 
kum, dem selbstverständlich klar ist, daß eine Waldnymphe nicht nach der neuesten 
Mode gekleidet ist, vgl. Anderson (1972), S. 212. 

#7 [eo C. Curran (Rape and Rape Victims in the Metamorphoses. In : Arethusa 
11, 1978, S. 213-241) bezeichnet diese Passage sogar als “an extended rape fantasy 
in the mind of the rapist (6.455ff.)” (S. 222). 

380 Als die Begierde ihm den Schlaf raubt, ist ausdrücklich davon die Rede, das 
Tereus sich auch das lebhaft vorzustellen vermag, was er noch nicht gesehen hat -- 
fingit, quae nondum vidit (v. 492). 
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Fürsten”® eine verheerende Wirkung: er steht in Flammen, er brennt lichter- 
loh wie ein Stoppelfeld, wie trockenes Laub oder Heu. Alles will er ein- 
setzen, um Philomela zu gewinnen, List, Gewalt, Versprechungen, sein gan- 
zes Königreich - sogar Krieg würde er um ihretwillen führen (v. 461ff.).” 
Nur noch Philomela zählt, alle anderen sozialen Rücksichten und Bindungen 
scheinen mit einem Schlag nicht mehr zu existieren, seine Rolle und Verant- 
wortung als Herrscher und Familienvater sind vergessen — wieder genügt eine 
individuelle Leidenschaft, um ein ganzes System ins Wanken zu bringen.” 


In Sekundenschnelle gehen Tereus all diese Gedanken durch den Kopf, 
doch ebenso schnell kehrt er zu seiner alten Taktik zurück: man muß ja nicht 
mit offenen Karten spielen (digna quidem facies, v. 458). Soviel hat der bar- 
barische Tyrann offenbar schon gelernt: eine der wichtigsten Regeln der Zivi- 
lisation besteht darin, den Schein zu wahren. Und so wie zuvor die grie- 
chische Königstochter Progne bedient sich jetzt der ungeschliffene Thraker — 
nicht mehr im Auftrag seiner Frau, sondern in eigener Sache - einer raffi- 
nierten, durch Mimik und Gestik unterstützten Beredsamkeit (facundum 


ὅδ᾽ Ovid spricht von der innata libido des Tereus und bezeichnet die Thraker als 
pronum genus in Venerem (vgl. v. 459), dabei macht er unmißverständlich deutlich, 
daß Tereus mit seiner individuellen Veranlagung hier keine Ausnahme bildet: flagrat 
vitio gentisque suoque (v. 460). Bömer (1976) weist darauf hin, daß die Thraker in 
der Antike “eher als grausam, hinterlistig, roh (...), meineidig (...), vor allem aber als 
trunksüchtig” galten (S. 131) und hält seine “erotische Veranlagung” in Relation zu 
anderen mythologischen Göttern und Helden für nicht allzu ungewöhnlich (vgl. S. 
132). Es ist bedenklich, daß Ovid erst durch die Kombination von Triebhaftigkeit und 
skrupelloser Grausamkeit das Schreckliche der Vergewaltigung deutlich machen 
kann. 

382 \. 455-466: non secus exarsit conspecta virgine Tereus, / quam si quis canis 
ignem subponat aristis /aut frondem positasque cremet faenilibus herbas... inpetus 
est illi comitum corrumpere curam’/ nutricisque fidem nec non ingentibus ipsam / 
sollicitare datis totumque inpendere regnum aut rapere et saevo raptam defendere 
bello. ’et nihil est, quod non effreno captus amore /ausit, nec capiunt inclusas 
pectora flammas. 

#8 Der Vergleich mit Scylla drängt sich geradezu auf: in beiden Fällen löst ein 
optischer Eindruck -- verknüpft mit geheimem Wunschdenken - heftige Leidenschaft 
aus. Strenggenommen versucht auch Scylla, die Liebe des Minos zu erzwingen. Nur 
ihre weibliche Schwäche — Schwäche im Sinne einer konkreten sozialen, politischen 
und physischen Unterlegenheit — macht sie zu einer sympathischen Figur, die darauf 
angewiesen ist, daß ihre Gefühle erwidert werden, und die scheitert, weil Minos sie 
nicht liebt. 
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faciebat amor, v. 469), um sein Ziel zu erreichen.”” Dieses Ziel ist nach 
außen hin dasselbe geblieben: Philomela soll mit Tereus nach Thrazien rei- 
sen, und so kann Tereus auch weiterhin den Eindruck erwecken, daß er als 
selbstlos liebender Gatte die Interessen seiner Frau vertritt. Sogar Tränen 
vergießt er in ihrem Namen und rührt damit das Herz seines Schwiegervaters: 
quantum mortalia pectora caecae /noctis habent! (v. 472f.). Der Schläue des 
Betrügers entspricht die Naivität des Betrogenen. Menschen lügen und 
wollen belogen werden — denn niemand hat etwas davon, wenn er hinter die 
Fassaden blickt. Das ist die Funktionsweise der epischen Zweckgesellschaft, 
wie Ovid sie hier darstellt. 


Einen ersten Höhepunkt erreicht dieses zynische “Gesellschaftsspiel’, als 
Tereus seiner Tränen wegen sogar für pius gehalten wird (creditur esse pius 
laudemque a crimine sumit, v. 474). Seine Lügen, die einem verbreche- 
rischen Wunsch entspringen und selbst ein Verbrechen sind, erregen allge- 
meines Wohlgefallen. Man applaudiert dem Schauspieler für seine Kunst, 
man läßt sich täuschen von der wenig glaubwürdigen Figur eines weinenden 
Barbaren” - und niemand wirft einen Blick hinter die Kulissen. Am aller- 
wenigsten Philomela, denn sie selbst wünscht sich ja nichts mehr, als zu ihrer 
Schwester nach Thrazien reisen zu dürfen. Und so beginnt sie nun ebenfalls, 
ihren Vater mit Bitten zu bestürmen. Unter zärtlichen Umarmungen (blanda, 
v. 476) drängt sie ihn, ihr die Erlaubnis zu geben, und bedient sich somit der- 
selben Taktik, die vor ihr bereits ihre Schwester und ihr Schwager angewandt 
haben: einer gezielt eingesetzten Freundlichkeit. Doch Philomelas Liebko- 
sungen haben ungeahnte Folgen: ohne es zu wissen, stürzt sie sich selbst ins 
Unglück, indem sie Pandion dazu überredet, sie Tereus auszuliefern (perque 
suam contraque suam pelit ipsa salutem, v. 477). 


98 Die Beredsamkeit, mit der Tereus in Athen sein Ziel erreicht, entspricht den 


Schmeicheleien, mit denen er selbst zuvor von Progne manipuliert worden ist, vgl. 
Larmour (1990), S. 134. Damit ist er die zweite der beteiligten Personen, die ihre 
utilitas hinter trügerischen Worten verbirgt. 

98° Ovid stellt hier dem dreisilbigen creditur am Versanfang alliterierend das 
dreisilbige crimine in der letzten möglichen daktylischen Position des Verses gegen- 
über und unterstreicht damit durch die Versstruktur noch einmal die inhaltliche Aus- 
sage von Schein und Sein. 

386 Dabei ist Tereus selbst sich der Gefahr bewußt, daß seine Tränen übertrieben 
und unglaubwürdig wirken könnten, vgl. v. 470. 

987 Ortega geht sicherlich zu weit, wenn er aufgrund dieser Stelle von einer 
eigenen “Verschuldung der Tragödie durch Philomela” spricht (S. 217), und Herter 
(1980) distanziert sich zu Recht von dieser Einschätzung: “Daß auch sie Sehnsucht 
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Eine letzte Umdeutung erfährt diese -- wiederum scheinbar ganz harmlose 
— Szene zwischen Vater und Tochter dann in der Phantasie des Tereus, der in 
keiner Weise bemüht ist, seiner sinnlichen Erregung Herr zu werden, sondern 
im Gegenteil dem lodernden Feuer (omnia pro stimulis facibusque ciboque 
Juroris /accipit, v. 480f.) genüßlich weitere Nahrung zuführt. So stellt er sich 
vor, selbst Philomelas Vater zu sein (esse parens vellet, v. 482), um dann — 
ähnlich wie Byblis (met. IX 558ff.) oder Phaedra (her. IV 137ff.) — unter 
dem Deckmantel verwandtschaftlicher pietas ihre zärtlichen Berührungen 
und Liebkosungen entgegennehmen zu können (v. 481f.). Zum zweiten Mal 
mißbraucht Tereus — wenn auch diesmal nur in seiner Phantasie — diese 
grundlegende Tugend der Loyalität, ohne die die heile Welt des Epos keinen 
Bestand haben kann, um seine eigennützigen Ziele dahinter zu verbergen: die 
pietas dient der utilitas als Maske. 
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Letztendlich muß sich Pandion den vereinten Bitten Philomelas und ihres 
Schwagers — Philomela ahnt nicht, daß Tereus ganz andere Interessen ver- 
folgt als sie selbst — geschlagen geben und seiner Tochter die Reise zu ihrer 
Schwester erlauben (v. 483). Wieder trügt der Schein: die überglückliche 
Philomela weiß nicht, welches Unglück sie in Wirklichkeit erwartet, und sie 
fiebert der Abreise ebenso ungeduldig entgegen wie Tereus. Der odrysische 
König aber -- Ovid unterstreicht mit diesem Attribut die Fremdartigkeit des 
Thrakers am athenischen Hof (rex Odrysius, v. 490), vermeidet es jedoch 
noch, ihn einen Barbaren zu nennen’ — überbrückt die scheinbar so fried- 
lichen Stunden der Nacht damit, die in ihm schwelende Leidenschaft weiter 
zu schüren: während die arglosen Athener nach dem Bankett an der Tafel des 
Königs in weinseligem Schlummer liegen,” ruft er sich Gestalt und Gesicht, 


nach ihrer lang entbehrten Schwester empfand (...), kann man ihr wirklich nicht als 
Schuld anrechnen” (5. 167). Dennoch ist neben der /ibido des Tereus die Liebe oder 
besser: die Solidarität der beiden Schwestern, deren Ausschließlichkeit im weiteren 
Verlauf noch deutlich werden wird, Kern- und Angelpunkt der Tragödie. 

388 Das deutet darauf hin, daß das Bedrohliche, das von Tereus ausgeht, nach 
außen hin noch nicht erkennbar ist. Er ist zwar ganz offensichtlich ein Fremder, aber 
noch halten die Griechen ihn für einen Verbündeten, der ihre Zivilisation und Kultur 
beschützt und teilt. 

38° Anderson (1972) verweist auf den Kontrast “between all those who are 
restfully sleeping and the lone restless lover”, einen Topos, der etwa im vierten Buch 
der Aeneis und in den Geschichten von Myrrha und Scylla Verwendung findet (δ. 
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Mimik und Gestik seiner schönen Schwägerin ins Gedächtmis (repeiens 
faciem motusque manusque, v. 491) und malt sich, um die Vorfreude bis ins 
letzte auszukosten, auch das aus, was er noch nicht gesehen hat (fingit, quae 
nondum vidit, v. 492). Wieder wird das, was sich hinter der Fassade von 
Zivilisation und Anstand verbirgt, als die eigentliche Triebfeder der Hand- 
lung erkennbar. Diesmal aber ist die Polarität des Sichtbaren und des Un- 
sichtbaren nicht nur ein Kitzel für den aufmerksamen Leser: auch Tereus 
selbst empfindet den Reiz des noch nicht Gesehenen, von dem er aber bereits 
sicher weiß, daß es ihm zufallen wird. Die Spannung zwischen Sieges- 
gewißheit und noch geübter Zurückhaltung wird für ihn zum erotischen Katz- 
und-Maus-Spiel. 


Schließlich bricht der Morgen an und verscheucht die heimlichen Bilder, 
denen Tereus sich im Schutze der Dunkelheit und in der Stille der Nacht 
unbeobachtet hatte hingeben können. Lux erat (v. 494) — Tereus, der Schau- 
spieler, steht wieder im Rampenlicht, er sonnt sich wieder in der Aufmerk- 
samkeit der ahnungslosen Athener und muß darauf achten, daß seine eigent- 
lichen Absichten nicht im letzten Augenblick doch noch zutage treten. Und 
tatsächlich bescheint das Licht des neuen Tages wiederum eine zumindest 
dem Anschein nach perfekte Familienszene: unter Tränen umklammert Pan- 
dion beim Abschied die rechte Hand seines Schwiegersohnes und vertraut 
ihm die Tochter an, die er glaubt ziehen lassen zu müssen, weil die pietas — 
nämlich die Zuneigung der beiden Schwestern zueinander — ihn dazu zwingt: 
quoniam pia causa coegit (v. 496). Die blinde Liebe eines alten Mannes zu 
seiner Tochter hindert Pandion daran zu erkennen, daß das Argument der 
pietas — das aller Wahrscheinlichkeit nach entweder von Progne oder von 
Philomela stammt — auch hier wieder nur vorgeschoben ist, um eigennützigen 
Interessen als Maske zu dienen.” Gewiß ist die Anhänglichkeit der beiden 


215). Darüber hinaus aber ist die Ruhe der Nacht nicht nur im Hinblick auf die 
Schlaflosigkeit des Tereus, sondern auch im Hinblick auf die sich anbahnende Kata- 
strophe trügerisch. Damit ähnelt die hier beschriebene ‘Nacht von Athen’ auch der 
Nacht vor der Zerstörung Troias (aen. II 250ff.) oder der blutigen Hochzeitsnacht 
der Danaiden, wie Ovid sie im vierzehnten Heroinenbrief beschreibt (her. XIV 33f.), 
vgl. o. 5. 29, Anm. 91. 

250 Zwar weist auch Boillat (1976) darauf hin, daß Pandion sich hier dem Argu- 
ment der pietas geschlagen gibt, hinterfragt diese pietas jedoch nicht, obwohl er die 
schwesterliche Liebe der Pandioniden, der Progne sogar ihr eigenes Kind opfern 
wird, im weiteren Verlauf durchaus kritisch sieht (S. 77). Auch Ortega (1970) urteilt 
m. E. etwas zu blauäugig, wenn er die pietas “von seiten der Philomela, der Procne 
und des Pandion” als “fraglos” bezeichnet und ihre absolute Gültigkeit erst in dem 
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Schwestern nach wie vor nichts Verwerfliches, doch Philomela ist weit davon 
entfernt, aus einem selbstlosen Pflichtgefühl heraus und unter Hintanstellung 
eigener Wünsche zu handeln: sıe tut das, was sie selber gerne möchte, denn 
für sie ist es natürlich weitaus reizvoller, ein fremdes Land zu bereisen und 
Progne zu besuchen, als dem greisen Pandion in Athen Gesellschaft zu lei- 
sten und sein langweiliges Leben zu teilen. Hinzu kommt, daß Progne Philo- 
mela im Grunde nicht braucht, denn sie ist nicht allein: als Gattin des Tereus 
und Mutter des Itys hat sie fest umrissene Aufgaben und Beziehungen in 
Familie und Gesellschaft —- im Unterschied zu Pandion, der nach Philomelas 
Abreise zumindest in familiärer Hinsicht völlig alleine dastehen wird. Selbst 
wenn man davon absieht, daß eine unverheiratete Tochter zuallererst ihrem 
Vater verpflichtet ist, so hätte Pandion doch allein schon aufgrund seiner 
Situation und seines Alters den Vorrang vor Progne und einen größeren An- 
spruch auf Philomelas pietas haben müssen. Das Urteil mag ein wenig hart 
klingen, doch im Grunde handelt Philomela ihrem Vater gegenüber schlicht- 
weg rücksichtslos: sie weiß, daß er eine Schwäche für sie hat und ihr keinen 
Wunsch abschlagen kann, und sie nutzt diese Schwäche aus, um ihren Willen 
durchzusetzen.” 


Schweren Herzens also muß Pandion sich nun auch von seiner zweiten 
Tochter trennen, und er beschwört Tereus bei allem, was ihm heilig ist (v. 
498f.), gut auf sie aufzupassen und sie mit väterlicher Liebe zu beschützen 
(patrio ut tuearis amore, v. 499). Die tragische Ironie dieser Worte ist kaum 
mehr zu überbieten,” denn erst kurz zuvor hat der Leser unmißverständlich 
erfahren, wie Tereus sich die Wahrnehmung väterlicher Pflichten Philomela 
gegenüber vorstellt: auch als ihr Vater würde er seiner Begierde nicht Einhalt 
gebieten, sondern im Gegenteil seine Position ausnutzen und unter dem 
Deckmantel väterlicher pietas mit seiner Schutzbefohlenen tun, was ihm 
gefällt. Das ist der Sinn, den Tereus Pandions Worten verleiht, und in diesem 


Moment in Frage gestellt sieht, als Progne sich zwischen ihrer Schwester und ihrem 
Sohn entscheiden muß und die pietas gegenüber Itys als nimia empfindet (5. 220). 
Anderson (1972) empfindet dagegen sehr wohl die unterschwellige Ironie (S. 217). 

3?! Mechthild Freundt (Das Rührende in den Metamorphosen. Münster 1973) 
glaubt offenbar an eine wechselseitige “Zärtlichkeit zwischen Vater und Tochter” (S. 
151), übersieht dabei allerdings, daß die Zärtlichkeit von seiten Philomelas durchaus 
opportunistische Züge trägt oder, mit Ovid gesprochen, eine utilitas verbirgt. 

92 Vgl. Anderson (1972), S. 217, auch Freundt (1973) erkennt die “bittere 
Ironie” an dieser Stelle (S. 149), schöpft diese Bitterkeit jedoch nicht bis zum letzten 
aus, wenn sie schreibt, daß das Verhalten des Tereus “nicht das geringste mit väter- 
lichen Gefühlen zu tun hat” (ibid.). 
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pervertierten Sinn wird er genau das tun, was sein Schwiegervater ihm auf- 
trägt. 

Doch auch der Appell an Philomelas pietas muß letztlich wirkungslos 
bleiben. Nicht nur, daß Pandions Tochter es mit ihrer Verantwortung für den 
Vater ohnehin nicht so genau nimmt: der Lauf der Ereignisse wird ihr gar 
nicht die Möglichkeit lassen, sich auf ihre töchterlichen Pflichten zu be- 
sinnen. Denn als sie dies endlich tut, als sie nach dem Vater ruft und sich 
seiner erinnert, als sie sich plötzlich nach der Geborgenheit ihrer Tochterrolle 
zurücksehnt (vgl. v. 525.555), da ist es bereits zu spät, da befindet sie sich in 
der Gewalt des Barbaren und ist den Ereignissen gegenüber fast ebenso 
hilflos wie Pandion im fernen Athen. Si pietas ulla est (v. 503) — das sind die 
Worte, mit denen der König seine Bitte einleitet, und sie ähneln der formel- 
haften Wendung, mit der sich Progne zu Anfang an ihren Gatten Tereus 
gewandt hatte: si gratia... /ulla mea est (v. 440f.). Für beide ist es der 
Wunsch, Philomela unversehrt wiederzusehen, der sich an diese Voraus- 
setzung knüpft — doch die Voraussetzung wird sich als falsch erweisen, und 
die Ereignisse lassen nur eine Schlußfolgerung zu: es gibt keine gratia, und 
es gibt keine pietas. 


Schließlich unternimmt Pandion noch einen letzten verzweifelten Ver- 
such, seinen Vorstellungen von Recht und Ordnung über die athenischen 
Grenzen hinaus Geltung zu verleihen und Tereus in die Formen und Regeln 
der zivilisierten Welt einzubinden. In einer feierlichen Geste, die an die bei 
den Römern übliche dextrarum iunctio erinnert,” legt er die rechte Hand 
seiner Tochter in die rechte Hand seines Schwiegersohnes und liefert sie ihm 
damit endgültig aus.””* Hatte er zuvor an Tereus appelliert, Philomela mit 
väterlicher Liebe zu beschützen, so bittet er ihn nun symbolisch darum, sie 
mit dem Verantwortungsbewußtsein eines Ehegatten zu umsorgen”” — und 
auch diese von Pandion allerdings denkbar unglücklich gewählte Treue- 
Symbolik wird der Thraker in seiner eigenen Weise deuten und pervertieren. 


93V. 506f.: utque fide pignus dextras utriusque poposcit/ inter seque datas 
iunxit... Vgl. Anderson (1972), 5.217. Segal (1994), 5. 259, vgl. oben S. 112, Anm. 
359. Auch für Philomela vollzieht sich an dieser Stelle ein Rollenwechsel, von dem 
sie allerdings nichts ahnt und den Segal (1994) als “transfer of authority over her 
body from father to tyrant /rapist” bezeichnet (5. 261). Ohne daß sie es weiß, hat ihr 
Daseın als Tochter des Pandion nun ein Ende. 

394 Vgl. Freundt (1973), 5. 151. 

395 In der von Apollodor (III 14,8) überlieferten Mythenversion täuscht Tereus 
Prognes Tod vor, um Philomela heiraten zu können; diese Fassung findet hier ihren 
motivischen Niederschlag, vgl. Curran (1978), 5. 216, Anderson (1972), 5. 217 
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Doch der greise König von Athen ahnt nichts von dieser Verkehrung aller 
Werte.” Obwohl er sich fünf Jahre zuvor bei der Hochzeit zwischen Progne 
und Tereus selbst als geschickter Stratege erwiesen hat, hat er dennoch auch 
damals im Dienst einer Gesellschaft gehandelt, an deren Normen und Spiel- 
regeln er unverbrüchlich festhält. Treue und Verläßlichkeit unter Bündnis- 
partnern und Verwandten und der Glaube an die Götter (perque fidem 
cognataque peciora supplex, /per superos oro, v. 498f.) bilden die Eckpfei- 
ler seiner Weltanschauung und die Grundlagen eines zivilisierten Zusammen- 
lebens. Eine ganz und gar von individueller Wollust geleitete Skrupel- 
losigkeit wie die des thrazischen Fürsten geht über seine Begriffe. Die 
Naivität und Arglosigkeit” , mit der er an das Verantwortungsbewußtsein 
des Tereus appelliert, haben etwas Rührendes,’” und der weinende (v. 505) 
und von düsteren Vorahnungen gequälte (v. 510) Pandion wirkt wie der 
Repräsentant einer aussterbenden Generation, die hilflos am Ufer steht und 
zusehen muß, wie ein neues, ungezügeltes und rohes Menschengeschlecht das 
Ruder übernimmt.” Im Kontrast zu den entsetzlichen Ereignissen in 
Thrazien wirkt der athenische Königshof wie eine Oase des Friedens und der 
Zivilisation und die dort herrschenden Gesetze und Formen eher beruhigend 
als beengend. Der Abschied von Pandion, eine Szene, die vermutlich rein 


396 Auch Otis (1966) weist darauf hin, daß Tereus die Gefühle seines Schwieger- 
vaters, seiner Schwägerin und seiner Frau pervertiere und mißbrauche; seine Dar- 
stellung ist jedoch nicht differenziert genug und entwirft ein Schwarz-Weiß-Bild einer 
Welt, in der auf der Seite der ‘bösen’ Barbaren nur Perversion und “terrible libido”, 
auf der Seite der ‘guten’ Griechen dagegen “strong sisterly affection” und “goodwill” 
herrschen (5. 210). Zur Kritik an der etwas einseitigen Deutung bei Otis vgl. auch 
Bömer (1976), S. 132. 

#7 Pandion ahnt, daß etwas Schreckliches geschehen wird, und kann deshalb 
vielleicht nicht unbedingt als arglos bezeichnet werden. Er ist es aber insofern, als er 
seine Vorahnungen nicht auf Tereus bezieht (vgl. unten S. 127, Anm. 403), sondern 
glaubt, ihn mit seinen Worten moralisch in die Pflicht nehmen zu können. Auch 
Freundt (1973) unterscheidet zwischen Pandions unbestimmter Sorge um die Tochter 
und seinem blinden Vertrauen in den Schwiegersohn (5. 151), an dessen pietas er 
nicht den geringsten Zweifel hegt (S. 148). 

398 Nicht umsonst hat Freundt (1973) den Abschied von Pandion in ihre Unter- 
suchung über das Phänomen des “Rührenden” miteinbezogen (5. 148-151). 

599 Man fühlt sich an Ovids eigene Schilderung des eisernen Zeitalters erinnert, 
das vom Untergang der verschiedenen Formen der pietas — auch der zwischen 
Schwiegersohn und Schwiegervater (I 145) — gekennzeichnet ist, zur pieras in der 
Schilderung der vier Zeitalter und in den Metamorphosen insgesamt vgl. Boillat 
(1976), der diesem Thema ein eigenes Kapitel widmet (S. 58-107). 


Abschied von Pandion 127 


ovidisch ist,*” bedeutet für Tereus und für Philomela zugleich den Abschied 
von einer durch Regeln und Rollen abgesicherten Welt — und dieser Abschied 
ist endgültig (supremumque vale, v. 509). 


In den bisher betrachteten Geschichten um das Ringen des Individuums 
mit der Gesellschaft ist dies das erste Mal, daß Ovid einen Vertreter der 
Gesellschaft, einen Exponenten von Recht und Ordnung gewissermaßen, als 
Sympathieträger ins Zentrum einer eigenen Szene stellt. Im Hypermestrabrief 
hatte sich die individuelle Liebe Hypermestras gegen die politischen Interes- 
sen ihres grausamen Vaters behaupten müssen; in der Geschichte um Scylla, 
Nisus und Minos war Scyllas zornige Liebe der Übermacht männlicher 
(Selbst-) Gerechtigkeit zum Opfer gefallen; Medea schließlich hatte ihre 
Individualität gegen die toten Götzen von pieias, rectum und pudor durch- 
gesetzt. Pandion aber ist eine lebendige und in ihrer Machtlosigkeit mitleid- 
erregende, ja liebenswerte Gestalt, die Ovid mit großer Sorgfalt modelliert. 
Unter seinen Händen entsteht ein gütiger und abgeklärter alter Mann, der 
selbst in seinem Schmerz nicht bitter wird, sondern milde Tränen“” vergießt 
(lacrimae mites, v. 505). Weinend bedeckt er seine zärtlich geliebte Tochter 
mit Küssen (oscula, v. 504) und trägt ihr auf, Progne und Itys von ihm zu 
grüßen.“” Und obwohl ihm der Abschied denkbar schwerfällt, macht er 
Philomela keinen Vorwurf, sondern bittet sie lediglich, bald zu ihm zurück- 
zukehren. 


Dennoch ist auch Pandion an der Katastrophe nicht ganz unschuldig, denn 
er hat zunächst von der Kampfkraft der thrazischen Barbaren profitiert und 
sodann versucht, ihren Anführer Tereus durch die Heirat mit seiner Tochter 


0 Vgl. Herter (1980), 5. 163, Anm. 11; Freundt (1973), S. 254, Anm. 14. 

! Bömer (1976) weist darauf hin, daß “die letzten Worte des Pandion (...) wie 
die Klage eines Menschen [klingen], der (...) Abschied für immer nimmt” (S. 141). 

“2 [aut Bömer (1976) ist “die Verbindung (...) singulär” (S. 140); Freundt 
(1973) interpretiert die Milde der Tränen allerdings dahingehend, daß Pandion sich 
“schon etwas mit der zeitweiligen Trennung von Philomeda (sic) abgefunden” habe 
(S. 150), was ich angesichts des nur vier Verse später in Tränen erstickten letzten 
Lebewohls für eher unwahrscheinlich halte. 

43 Pandion bittet Philomela und Tereus, seine Tochter und seinen Enkel memori 
ore zu grüßen (v. 508), was m. E. soviel heißt wie, daß Philomela und Tereus mit 
diesem Gruß die Erinnerung an ihn pflegen und hochhalten sollen, vgl. Bömer (1976), 
S. 141; anders Anderson (1972), S. 218. Das würde bedeuten, daß Pandion die 
düsteren Vorahnungen — er spürt offenbar, daß dies ein Abschied für immer ist — auf 
seinen eigenen bevorstehenden Tod bezieht und seine Angehörigen bittet, sich seiner 
zu erinnern. 
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an das athenische Königshaus zu binden. Die Schachfiguren, mit denen 
Pandion spielen wollte, entwickeln nun ein Eigenleben, und er vermag sie 
nicht mehr zu kontrollieren, denn sie besitzen keine pietas, das heißt, sie sind 
nicht bereit, sich dem System, in das sie hineingestellt worden sind, freiwillig 
unterzuordnen. Nicht anders als Progne, Tereus und Philomela hat auch 
Pandion Menschen instrumentalisiert. Was ihn von seinen Töchtern und 
seinem Schwiegersohn unterscheidet, ist, daß er nicht aus rein persönlichen, 
sondern aus politischen Beweggründen und nach bestem Wissen und Gewis- 
sen gehandelt hat. Ohne Rücksicht auf seine eigenen und auf die Gefühle 
seiner Tochter hat er Progne aus Gründen der “Staatsräson’ an der Seite eines 
fremden Mannes in ein fremdes Land geschickt und damit nach epischen 
Gesichtspunkten ebenso lobenswert gehandelt wie Aeneas, als er die Liebe 
seines Lebens verleugnete und Dido als Brandopfer auf dem Altar einer 
höheren Bestimmung sterben ließ. Und in beiden Fällen hat diese Form des 
epischen Heroismus dem eigenen Gemeinwohl genutzt und gleichzeitig in 
einem fremden Land Haß, Rache und Zerstörung gesät. Obwohl Pandion, der 
Älteste unter den beteiligten Personen, ebenso unschuldig zu sein scheint wie 
Itys, der Jüngste, kann doch auch er nicht ganz freigesprochen werden, und 
wieder einmal gibt es in einer ovidischen Geschichte weder Schwarz noch 
weiß, „sondern nur unendlich viele Schattierungen und Abstufungen von 
Grau. 
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Der nicht enden wollende Abschied von Tereus und Philomela wirkt wie ein 
verzweifelter Versuch des greisen Pandion, den gefürchteten Moment der 
Trennung so lange wie nur möglich hinauszuzögern. Zudem veranschaulicht 
die breit angelegte Szene in Kombination mit der bereits kurz angespro- 
chenen Symbolik — Philomela bricht buchstäblich auf zu ‘neuen Ufern’ -- und 
den bösen Vorahnungen des alten Königs, wie gewichtig der scheinbar so 


“4 Selbst Tereus läßt sich schwerlich als ganz und gar böse beurteilen, denn ihm 
fehlt — ähnlich wie Scylla, vgl. oben 5. 93, Anm. 295 - jegliches Schuldbewußtsein, 
da er durch seine innata libido (v. 458), die Otis (1966) als “a fatal and 
overmastering force” charakterisiert (S. 212), zur Tat getrieben wird, vgl. auch 
Herter (1980), 5. 166 und insbesondere Ortega (1970), 5. 217. Überspitzt formuliert 
handeln Tereus und Pandion gleichermaßen nach den Regeln ihrer ‘Zivilisation’: für 
den Griechen Pandion ist das Gemeinwohl, für den Barbaren Tereus das “Wollen des 
Mannes” oberstes Gesetz, und alles andere wird dem untergeordnet. Für die indivi- 
duellen Wünsche einer Frau ist allerdings in beiden Systemen nur wenig Platz. 
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harmlose Schritt der jungen Frau in Wirklichkeit ist. Und schließlich tut Ovid 
mutatis mutandis etwas Ähnliches wie das, was er Tereus in der Nacht vor 
der Abreise hat tun lassen: er kostet die Wartezeit aus, er spielt mit der Noch- 
nicht-Situation, spielt mit der Erwartung des Lesers und steigert die Span- 
nung bis ins Unerträgliche. Unmittelbar bevor das Barbarische und Wilde 
endgültig in die Geschichte einbrechen, wird jene Fassade der Zivilisation, 
hinter der sie sich von Anfang an verborgen hatten, ein letztes Mal vor dem 
Leser ausgebreitet — und damit stellt diese Szene in mehr als nur einer 
Hinsicht einen Abschied dar. 


Doch nicht nur die Geduld des Lesers, auch die Geduld des Thrakers wird 
auf eine harte Probe gestellt, und als das Schiff endlich ablegt, kann er seinen 
Triumph kaum verhehlen.”° Nun hat er gesiegt (vicimus!, v. 513), nun hat 
das Rollenspiel ein Ende, nun bestimmt er die Regeln. Die zivilisierte Welt 
liegt hinter ihnen, und Philomela ist in seiner Hand. Tereus läßt die Maske 
fallen. Vergessen sind der brave Familienvater, der mächtige Verbündete 
Athens, der Göttersohn und König eines fremden Landes. Das griechische 
Publikum, das ihn zu seinen schauspielerischen Glanzleistungen angestachelt 
hatte, besteht nur mehr aus einer einzigen Person, und vor dieser Person wird 
er sein wahres Wesen enthüllen, wird er ‘barbarisch’ sein.” Mit ihrer wil- 
den, nymphenhaften Sinnlichkeit hat Philomela in Tereus den barbarus ge- 
weckt (v. 515), der er trotz aller Fassade und trotz aller scheinbaren Anpas- 
sung an die Kultur seiner griechischen Frau geblieben ist. Und obwohl Tereus 
auch jetzt, auf der Überfahrt nach Thrazien, noch nicht bis zum äußersten 
geht, sondern die Erfüllung seiner wollüstigen Wunschträume wiederum 
lustvoll hinauszögert (v. 514), kann an seinen wahren Absichten kein Zweifel 
mehr bestehen, und er gibt sich auch keine Mühe mehr, sie vor Philomela zu 
verbergen. Mit unverhohlener Begierde starrt er sie an, er spielt mit der 
Beute, die ihm ausgeliefert ist und nicht entfliehen kann (v. 515ff.), er weidet 
sich an ihrer Hilflosigkeit und Angst.*” 


#95 Vgl. d’Elia (1959), 5. 288. 

#6 Auch Anderson (1972) weist darauf hin, daß Ovid Tereus hier zum ersten Mal 
mit dem Attribut barbarus belegt (S. 219); seiner Argumentation, wonach diese Be- 
zeichnung erst hier durch “his moral behaviour” gerechtfertigt sei, kann ich allerdings 
nicht ganz folgen. Unter moralischen Gesichtspunkten gibt es im Verhalten des 
Tereus zwischen dem ersten Auftreten Philomelas und der Landung in Thrazien m. E. 
keine erkennbaren Unterschiede oder Schwankungen. 

#7 Yon den Gefühlen Philomelas ist in diesem Abschnitt zwar keine Rede, doch 
die Schlußfolgerung, daß die lüsternen Blicke ihres Schwagers ihr Angst einjagen, ist 
wohl nicht allzu gewagt. Sie wird zudem durch das Bild des Hasen im Adlerhorst 
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Kaum ist man am Ziel der Reise angelangt, verschleppt der Thraker sein 
Opfer in eine Höhle im finsteren Wald (v. 520f.), und obwohl diese Höhle 
wohl von Menschenhand errichtet ist (stabula), drängt sich der Vergleich mit 
einem Raubtier geradezu auf. Dennoch wird Tereus als rex und Philomela als 
Pandione nata tituliert — ein schwacher Nachhall des Gewesenen, ein kraft- 
loser Appell, doch bitte die Form zu wahren und nicht aus der Rolle zu 
fallen. Beide Begriffe verweisen voll bitterer Ironie auf die nun zutage treten- 
de Ohnmacht der menschlichen Zivilisation. Der König ist ein König trieb- 
hafter Barbaren — sein Verhalten ist also nicht königlich, sondern noch trieb- 
hafter und barbarischer als das seiner Untertanen -—, und die Pandionide war 
niemals weiter von der Hilfe ihres Vaters entfernt als in eben diesem Augen- 
blick. Sie ist nicht mehr die Tochter des Pandion - sie ist nur noch ein angst- 
voll zitterndes Beutetier, und mit der Erwähnung ihres Vaters tritt dem Leser 
noch einmal jene Abschiedsszene vor Augen, in der Pandion wie eine Per- 
sonifikation der Hilflosigkeit das Verantwortungsgefühl eines Mannes 
beschworen hatte, der sich nun als Raubtier entpuppt. Doch noch etwas 
anderes ist in diesem Patronymikon verborgen: wie zuvor schon in der Geste 
der dextrarum iunctio verschwimmen auch hier die Grenzen, gehen die 
Identitäten der beiden Schwestern ineinander über. Philomela ist dem thra- 
zischen Fürsten von Pandion ebenso anvertraut und in die Hand gegeben 
worden wie ihre Schwester Progne, und nach der ersten wird er nun auch die 
zweite der Pandionstöchter — euphemistisch formuliert — zu seiner Frau 
machen. Tereus zwingt Philomela, Prognes Rolle zu übernehmen: er sieht in 
ihr keine eigenständige Persönlichkeit, sondern lediglich eine Ergänzung 
dessen, was ihm, zynisch gesprochen, als Schwiegersohn des Pandion 
‘zusteht’. In der Bezeichnung Pandione nata, die für Progne ebenso gilt wie 
für Philomela, deutet Ovid so etwas wie eine Austauschbarkeit der beiden 
Schwestern" an: sie sind ein Herz und eine Seele, und genau das wird ihnen 
zum Verhängnis. Tereus nimmt sich von Philomela das, was ihm in der 
Beziehung mit Progne fehlt — einer Beziehung, die ja einen eher offiziellen 
oder politischen Charakter hat -, und beraubt sie damit ihrer eigenen 
Identität. Unter seinen brutalen Händen verschmelzen beide Pandionstöchter 


gestützt: non aliter quam cum pedibus praedator obuncis /deposuit nido leporem 
lovis ales in alto: /nulla fuga est capto, spectat sua praemia raptor (v. 516-518). 
Tereus seinerseits läßt sich wie zuvor von der Schönheit nun von der Wehrlosigkeit 
seines Opfers erotisch stimulieren: das typische Vergewaltigungsopfer ist schön, jung, 
unschuldig und hilflos, vgl. Curran (1978), S. 226ff. 

“08 Diese ‘Austauschbarkeit” spiegelt sich auch in den unterschiedlichen Mythen- 
versionen wider, vgl. unten S. 155, Anm. 476. 
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zu einer einzigen, zu der ‘Traumfrau’ eines barbarischen Königs,” der einer- 
seits nicht bereit ist, seine unkultivierte Triebhaftigkeit zu zügeln, andererseits 
aber als König und Staatsmann Wert darauf legt, internationale Beziehungen 
zur zivilisierten Welt zu pflegen. Und so ist es nur konsequent, wenn sich 
dann später auch der Rachedurst der beiden Schwestern zu einem einzigen 
Willen zusammenballt, den nichts, auch nicht das Flehen eines Kindes, mehr 
auseinanderreißen kann. 


Zunächst aber ist Philomela allein mit ihrem Peiniger, und es ist gar nicht 
so sehr das Furchtbare der Tat als vielmehr das damit korrespondierende 
namenlose Entsetzen des hilflosen Opfers,®'” das in der ovidischen Schilde- 
rung vor allem beeindruckt.*'! Nachdem die seltsamen Blicke ihres Schwa- 
gers ihr wohl schon an Bord des Schiffes Angst eingeflößt hatten, läßt sein 
Verhalten nach der Landung sie nun das Schlimmste befürchten. Im Wald- 
versteck angekommen, beginnt das junge Mädchen zu weinen. Bleich und 
zitternd fragt sie nach ihrer Schwester (ubi sit germana, v. 523) — wie aus 
einer letzten, schwachen Hoffnung heraus, daß ja vielleicht doch alles seine 
Richtigkeit haben könnte. Doch alle, zu denen sie um Hilfe fleht -- die 
Schwester, der Vater, die Götter —, sind weit weg, und sie ist allein, isoliert, 
eingeschlossen in einem Verschlag irgendwo in der Wildnis. Alle Verbin- 
dungen zur Außenwelt, alle sozialen Beziehungen sind durchtrennt, das ein- 


“9 Das wird auch dadurch angedeutet, daß Philomela Tereus nach der Verge- 
waltigung als geminus coniunx hostis apostrophiert (v. 538, vgl. unten S. 134, Anm. 
423). Tereus ist Gatte einer griechischen Prinzessin und Feind, d. ἢ. barbarische Be- 
drohung in einer Person. 

#10 Vgl. Anderson (1972), 5. 220. Curran (1978) weist darauf hin, daß Ovid 
grundsätzlich in den Metamorphosen weniger die Tat der Vergewaltigung an sich als 
vielmehr ihre Auswirkungen, also das Leid der Vergewaltigungsopfer, in den Vor- 
dergrund stellt: “It is this aspect of rape that most deeply engages Ovid’s acute 
observation and sympathetic imagination” (S. 222). 

“I Die Schilderung dieses Entsetzens weist allerdings wieder eine gewisse Dop- 
pelbödigkeit auf: ähnlich wie Philomelas nymphenhafte Schönheit ist auch ihre Angst, 
die mit der eines zitternden Beutetieres verglichen wird (v. 527ff.), nicht nur aus der 
Perspektive des allgegenwärtigen Erzählers, sondern auch mit den Augen des Tereus 
gesehen. Dieselbe Angst, die den Leser tief beeindruckt und mit Mitleid für das 
wehrlose Opfer erfüllt, wirkt auf den Täter als zusätzliches sexuelles Stimulans. Wie 
schon in der zwangsläufig mitempfundenen Spannung vor der Abreise aus Athen 
sieht sich der Leser auch hier wieder in eine unfreiwillige Nähe zu der Erlebniswelt 
des Barbaren gerückt - fast als wolle Ovid den Leser darauf aufmerksam machen, 
daß auch in ihm ein barbarus steckt oder, anders formuliert, daß auch sein 
zivilisiertes Betragen nur eine Fassade ist, die allzuleicht Risse bekommen kann. 
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zige, was da ist, ist Tereus und seine furchtbare Begierde, das Unsägliche, 
das nun doch gesagt, das Unmögliche, das nun doch vermocht wird 
(fassusque nefas, v. 524).*'” Ein nefas geschieht, ein Frevel, der so ruchlos 
ist, daß es unter zivilisierten Völkern keinen Ausdruck dafür gibt — doch 
Tereus ist ein Barbar, und nun, da er seine Zunge nicht mehr im Zaum halten 
muß, vermag er sehr wohl, das Unaussprechliche auszusprechen.*'” Und 
vielleicht ist dies sogar das Perfideste an seiner unmenschlichen Tat: daß er 
Philomela zunächst dazu zwingt, das, was geschehen wird, zu begreifen, daß 
er das Entsetzliche in Worte faßt und seinem Opfer diese Worte einprägt. Er 
macht ihr bewußt, was sie erleiden wird, und nimmt ihrer Seele auf diese 
Weise auch noch die letzte, verzweifelte Fluchtmöglichkeit: die Verdrängung 
ins Unterbewußtsein.‘'* Doch damit nicht genug: nach der Tat wird er 
versuchen, Philomela für immer verstummen zu lassen und das Unfaßbare, 
das sie doch hat fassen müssen, für immer in ihr zu verschließen. Dieser 
Versuch aber wird scheitern, und das ausgesprochene nefas, das nun zum 
Synonym für alle gebrochenen Tabus und alle eingestürzten Fassaden gewor- 
den ist, wird sich unaufhaltsam seinen Weg bahnen. 


Erst jetzt begreift Philomela, was der Leser schon seit ihrem Abschied 
von Pandion weiß, mit erschreckender Klarheit sieht sie, was sie war und nun 
nicht mehr ist: die Tochter Pandions, die Schwester Prognes und das Kind 
einer von Göttern beschirmten und Götter verehrenden Kultur.*'” Sie muß 
erkennen, daß diese Kultur nicht allgegenwärtig, daß ihre Götter nicht all- 


412 Ovid spielt hier in meisterhafter Weise mit der Etymologie des Wortes nefas, 
ein Aspekt, der m. E. angesichts der auf so vielen Ebenen präsenten Problematik von 
Sprache und Lüge nicht außer acht gelassen werden darf. Bömer (1976) weist darauf 
hin, daß “die Junktur nefas fateri (...) singulär zu sein [scheint]” (S. 145). 

#13 Anderson (1972) deutet das der Tat vorausgehende Bekenntnis — fast möchte 
man von einer ‘Ankündigung’ sprechen — des Tereus dahingehend, daß sich sein Ver- 
halten nun mit seiner “perverted nature” im Einklang befinde (S. 220). Anders ausge- 
drückt: es gibt keine Diskrepanz mehr zwischen Wort und Tat. 

#14 Auf diese Weise hat sich Tereus jedoch auch selbst seines wirksamsten 
Schutzes beraubt: er hat Philomela die Scham genommen -- und damit den Willen, das 
Verbrechen um jeden Preis totzuschweigen: ipsa pudore proiecto tua facta loquar 
(v. 544£.). 

δον 523-526: et iam cum lacrimis, ubi sit germana, rogantem /inchudit 

fassusque nefas et virginem et unam/vi superat frustra clamato saepe parente, / 
saepe sorore sua, magnis super omnia divis. Dieser Passus erinnert an v. 498f., wo 
Pandion in seinem Appell an Tereus ebenso vergeblich die in der griechischen Zivili- 
sation gültigen Werte evoziert. Auch Philomela erinnert in ihrer verzweifelten Klage 
noch einmal an die mandata parentis (v. 534). 
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mächtig sind, und es hilft ihr auch nichts, daß sie ihre bisherigen Rollen wie 
eine schützende Hülle um sich legt"'° — davon läßt sich ein Barbar weder 
beeindrucken noch aufhalten. Ähnlich naiv wie Pandion hat die athenische 
Prinzessin ihre eigene Wertewelt absolut gesetzt und ihre behütete Existenz 
ahnungslos in die Hände eines skrupellosen Wilden gelegt, der nun alle 
Schutzschichten der Zivilisation herunterreißt, bis er zu jenem kostbaren und 
zerbrechlichen Gefäß vorgedrungen ist, das er in seiner Gier nicht nur 
besitzen, sondern auch zerbrechen will. Und so steht Philomela nun vor den 
Scherben ihrer Identität.*’” Am Grab ihres früheren Selbst*'* klagt und trauert 
sie (Jugenii similis, v. 532) händeringend um das Vergangene und setzt sich 
zugleich ın einer spannungsreichen und hellsichtigen Standortbestimmung 
mit der Gegenwart auseinander.‘'” Alles hat Tereus zerstört, nichts ist ihm 
heilig gewesen: nicht die piae lacrimae des Vaters -- von denen auch 
Philomela selbst sich nicht hatte rühren lassen — noch seine vertrauensvollen 
Bitten; nicht die Liebe der beiden Schwestern — die pia causa, mit der 
Philomela Pandion überzeugt hatte (v. 496)" — noch die Unberührtheit 


#16 Qvid hat die vergeblichen Rufe nach der Schwester (v. 523.526), dem Vater 
(v. 525) und den Göttern (v. 526) um die eigentliche Gewalttat (v. 524f.), die alle 
diese Bezüge zerstört, herumgruppiert. 

#17 Segal (1994) beschreibt in eindrucksvoller Weise den Identitätsverlust als Fol- 
ge der Vergewaltigung: “...the crime of rape has robbed Philomela of her previous 
self, her identity as a young Athenian princess, and changed her into something 
terrible and scarcely human.” (S. 276, vgl. auch S. 262). Dennoch halte ich diese 
Analyse für nicht ganz zutreffend, denn Philomela hat — allerdings ohne etwas von 
der Unumkehrbarkeit dieser Entscheidung ahnen zu können - einen Teil ihrer Iden- 
tität schon vorher und aus freien Stücken aufgegeben, als sie nicht mehr die Tochter 
Pandions, sondern nur noch die Schwester Prognes sein wollte. 

ΤΣ Ovid selbst stellt die Parallele zu den in Sterbefällen üblichen rituellen 
Trauergesten her, vgl. Haupt / Kom /Ehwald/von Albrecht (1966), Bd. 1, 5. 341. 
Das Motiv des — physischen — Todes klingt mehrere Male an: Pandions Abschieds- 
worte sind von Todesahnungen durchdrungen, vgl. oben S. 127, Anm. 403, Philome- 
la sehnt sich danach, zu sterben (v. 554), und Tereus wird seine Frau Progne mit der 
Geschichte vom angeblichen Tod ihrer Schwester täuschen. 

#9. 534-536:...nec te mandata parentis /cum lacrimis movere piis, nec cura 
sororis /nec mea virginitas nec coniugialia iura!. 

420 Philomela läßt hier das gesamte soziale Gefüge, das sie und Tereus vermeint- 
lich gehalten hat, noch einmal erstehen, und zu diesem Gefüge gehört selbstver- 
ständlich auch ihre Beziehung zu ihrer Schwester Progne. Ich glaube daher nicht, daß 
mit cura sororis die Liebe zwischen Tereus und Progne gemeint ist, zumal dieser 
elegische Begriff nach allem, was geschehen ist, und auch als Charakterisierung einer 
politisch arrangierten, epischen Ehe denkbar unpassend wäre; anders Bömer (1976), 
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seiner Schwägerin” und auch nicht das feierlich gegebene Ehever- 
sprechen.” Sämtliche herkömmlichen Rollendefinitionen, sämtliche gesell- 
schaftlich sanktionierten Beziehungen hat er entweiht und pervertiert - omnia 
turbasti (v. 537) —, er hat seine Frau mit ihrer eigenen Schwester betrogen 
und damit den Bund der Ehe ebenso geschändet wie die Bande der Familie 
und der schwesterlichen Liebe. Beiden Pandioniden ist er durch die 
Vergewaltigung Gatte und Todfeind zugleich geworden,” und während die 
eine nichts davon ahnt, ist die andere durch die unmenschliche Doppelheit 
von Intimität und Haß gleichsam in zwei Hälften zerrissen worden: Philo- 
mela empfindet sich als Mittäterin desselben Verbrechens, dessen Opfer sie 
ist. Sie schämt sich für das, was ihr Schwager ihr angetan hat,'” und 


S. 147. Der Begriff wäre zudem redundant, denn was Tereus Progne gegenüber 
verpflichtet, ist mit den Worten coniugialia iura hinreichend bestimmt. Daß das enge 
Verhältnis der beiden Schwestern nicht geeignet ist, Tereus milde zu stimmen, liegt 
im übrigen auf der Hand, denn er muß um seinen Einfluß auf Progne fürchten. 

#21 Das Stichwort virginitas schlägt noch einmal den Bogen zu der Metapher von 
der wilden und scheuen — unberührten und unnahbaren — Waldnymphe (v. 453), und 
es ist davon auszugehen, daß diese Aura der Unberührbarkeit die Begierde des 
Tereus nur noch gesteigert hat. 

422 Hier fühlt sich der Leser erneut an die dexfrarum iunctio erinnert, mit der 
Pandion beide Töchter in die Hand des Tereus gegeben hat, und an diejenigen Ver- 
sionen des Mythos, in denen Tereus den Tod der einen Schwester vortäuscht, um die 
andere heiraten zu können, vgl. oben S. 112, Anm. 359, S. 125, Anm. 393 u. 395. 

“2 V. 538: fu geminus coniunx hostis mihi debita poena - der Tod ist die Strafe, 
die sie als hostis verdient, so deuten u. a. Bömer (1976), S. 148 (“faute de mieux”) 
und Haupt /Korn/Ehwald/von Albrecht (1966), Bd. 1, 5. 342 den zweiten Teil 
dieses durchaus problematischen Verses. Anderson (1972) faßt poena als die Genug- 
tuung, die Tereus Philomela schuldet (S. 221). Eine weitere, grammatisch immerhin 
mögliche, wenn auch ungewöhnliche Variante — allerdings ist die Fügung geminus 
coniunx ohnehin singulär, vgl. Bömer (1976), ibid. — entsteht, wenn man hostis nicht 
zum zweiten, sondern zum ersten Teil des Verses zieht: u geminus coniunx hostis, 
mihi debita poena, etwa: du bist als Gatte ein Zwilling des Feindes, d. h. vom Feind 
nicht zu unterscheiden, Gatte und Feind in einer Person. Dafür spricht die saubere 
Unterteilung des Verses durch u und mihi, aber auch der Gedanke an sich, der sich 
gut in die bisher herausgearbeiteten Beispiele pervertierter und sich gegenseitig auf- 
hebender Rollendefinitionen einfügt, vgl. auch unten S. 135, Anm. 427. 

#24 Noch heute ist die Dunkelziffer der Vergewaltigungsfälle vor allem deshalb so 
hoch, weil sich die Opfer schämen. In der ovidischen Darstellung spiegeln sich jedoch 
nicht nur die psychologischen Fähigkeiten des Dichters, sondern auch die realen Ver- 
hältnisse antiker — und durchaus nicht nur dieser! — Gesellschaften wider, denn, so 
Curran (1978): “...there are few from whom the woman can expect sympathy or 
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betrachtet sich als mitschuldig, sie bezeichnet sich selbst als paelex (v. 537) 
und glaubt, für dieses crimen (v. 541) bestraft werden zu müssen’ -- mihi 
debita poena! (v. 538). Schuldgefühl und Identitätsverlust”” lassen 
Philomela den Tod als Ausweg und gerechte Strafe zugleich ersehnen, ja sie 
wünscht sich sogar, Tereus hätte sie vor der Tat getötet, denn dann wäre sie 
schuldlos in das Reich der Schatten eingegangen. Doch auch wenn — wie sie 
glaubt — dieser Makel nun nicht mehr von ihr genommen werden kann: 
sterben möchte sie in jedem Fall. 


An dieser Stelle ändert sich der Ton in Philomelas Rede. Bis hierhin 
hatten — bedingt durch den unwiederbringlichen Verlust — Trauer und Ver- 
zweiflung vorgeherrscht, und auch die an Tereus gerichteten Worte waren 
nicht mehr als vorwurfsvolle Klagen: Was hast du nur getan, du grausamer 
Barbar! (0 diris barbare factis!/o crudelis!, v. 533£.). Nun aber lösen sich 
die Gedanken der unglücklichen Frau von ihrer Vergangenheit, von dem, was 
sie selbst einmal war, und wenden sıch der Zukunft zu: Philomela hat eine 
neue Perspektive, sie hat ein Ziel ins Auge gefaßt, das sie erreichen will, und 
dieses Ziel ist der Tod. Und so beginnt sie, Tereus, dessen Gewaltbereitschaft 
sie ja zur Genüge kennengelernt hat, zu provozieren und ihm zu drohen: 
wenn die Götter das erfahren, wenn es überhaupt noch Götter gibt, dann wirst 
du mir das büßen! Philomela hat dazugelernt. Sie ist so klug, Tereus nicht mit 
den ihr bekannten Gottheiten des griechischen Olymp in Angst und 
Schrecken versetzen zu wollen — si numina divum/sunt aliquid (v. 542f.): 
jeder Gott — und sei er ein obskurer Dämon in einem barbarischen Wald -- 


comfort. She and not the rapist is the one who must bear the injury, the guilt, 
society’s blame, and the punishment.” (S. 223). Ein Beispiel für das Schicksal von 
Vergewaltigungsopfern in der antiken Gesellschaft ist die bei Livius (2, 57-60) 
überlieferte Geschichte der Lucretia, die Ovid im zweiten Buch der Fasten gestaltet 
hat (721-852). Im Unterschied zu ihren Leidensgenossinnen wird Philomela ihre 
Scham, die ja Bestandteil ihres bisherigen, zivilisierten Ichs gewesen ist, jedoch in der 
Wildnis überwinden. 

425 Vgl. Curran (1978), 5. 223. 

#6 Auch in dieser Formulierung spiegelt sich die Doppelung von Täter- und 
Opferrolle, denn der lateinische Sprachgebrauch läßt keine eindeutige Aussage da- 
rüber zu, ob Philomela Vergeltung im aktiven oder im passiven Sinne fordert, ob sie 
bestraft oder gerächt werden will. 

#7 Mit der Schilderung von Philomelas Identitätsverlust ist Ovid den psycho- 
logischen Erkenntnissen seiner Zeit weit voraus: “Philomela suffers a confusion in her 
relation to her sister /rival and to her rapist / brother-in-law of exactly the kind being 
reported today by those who work with young incest victims (6.537£f.)”, schreibt 
Curran (1978), S. 229. 
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würde eine solche Tat bestrafen, wenn er von ihr erfährt.*”° Die hier nur vage 
evozierte Vorstellung von einer höheren Macht, die Tereus für sein Verbre- 
chen zur Rechenschaft ziehen könnte, ist wohl am ehesten geeignet, in dem 
Barbarenfürsten eine unterschwellige und abergläubische Furcht aufkeimen 
zu lassen. Philomela aber ist entschlossen, diese Furcht zu schüren: sie wird 
ihre Scham überwinden und jedem, der es hören will, erzählen, was gesche- 
hen ist (v. 544ff.), den Menschen, wenn sie unter Menschen kommt, den 
Bäumen und Felsen, wenn sie im Wald eingesperrt bleiben wird, und früher 
oder später wird sie sich Gehör verschaffen. 


Diese Drohungen der im wahrsten Sinne des Wortes lebensmüden jungen 
Frau entbehren offenkundig jeder realistischen Grundlage. Ihre Situation ist 
aussichtslos: mitten in der Wildnis und fernab jeder menschlichen Hilfe 
befindet sich Philomela in der Gewalt des Barbaren und ist seiner Willkür 
rettungslos ausgeliefert. Wenn sie auch nur die geringste Hoffnung hätte, daß 
es ihr gelingen könnte, Tereus seiner gerechten Strafe zuzuführen, dann 
müßte sie dies um jeden Preis vor ihrem Feind zu verbergen suchen.” In 
Wirklichkeit aber denkt Philomela wohl gar nicht an die Möglichkeit, ihre 
herausfordernden Worte in die Tat umzusetzen. Hinter allem, was sie sagt, 
steht in erster Linie die Absicht, Tereus zu einer Kurzschlußreaktion zu 
veranlassen. Diesmal sind es keine blanditiae, diesmal ist es eine zornige und 
haßerfüllte Rede, doch auch hinter ihr ist eine utilitas verborgen: Philomela 
will, daß ihr Schwager sie tötet, denn nur so erklärt sich die Bereitwilligkeit, 
mit der sie ihre Kehle dem Schwert darbietet (iugulum Philomela parabat, v. 
553) -- sie, die doch gerade noch verkündet hat, was sie Tereus alles antun 
und wie sie sich an ihm rächen will. 


Daß Philomela nicht zu hoffen wagt, ihre Worte jemals in die Tat 
umsetzen zu können, heißt jedoch nicht, daß sie dies nicht dennoch tun 


“8 Philomela ahnt nicht, daß nach Prognes si gratia (v. 440) und Pandions si 
pietas (v. 503) nun mit ihrem eigenen si numina divum (v. 542) auch der dritte 
Pfeiler der ihr bekannten Form des menschlichen Zusammenlebens einstürzt. Die 
Werte der Familie und der Religion, die der athenischen Gesellschaft eine zumindest 
oberflächliche Sicherheit und Stabilität beschert hatten, erweisen sich nun in der 
barbarischen Wildnis als durchaus relativ — wie Progne und Pandion geht auch 
Philomela von falschen Voraussetzungen aus. 

429 Das wird später an Prognes Reaktion deutlich: als Progne vom Schicksal ihrer 
Schwester erfährt, schweigt sie zunächst unter dem Eindruck der schockierenden 
Nachricht, dann aber aus kluger Berechnung, weil sie die Rachepläne, die in ihr 
Gestalt annehmen, nicht preisgeben will (v. 583ff.), vgl. unten 5. 145ff. 
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würde, wenn sie die Macht dazu hätte.” In erster Linie will sie Tereus 
provozieren, denn sie rechnet sich keine andere Chance aus — doch wenn sie 
die Möglichkeit hätte, si copia detur, wie sie es selber formuliert (v. 545), 
dann würde — und wird — sie tatsächlich genauso handeln. So betrachtet, 
verraten diese “leeren Drohungen’ einiges über Philomelas innere Verfassung 
und ihren Charakter. Und da ist vor allem eines erstaunlich: ähnlich wie 
zuvor der Täter vermag nun auch das Opfer über die furchtbare Tat zu 
sprechen. Ebenso wie Tereus hat nun auch Philomela alle von der Zivilisation 
errichteten Sprachbarrieren und Tabus überwunden, sie hat mit ihrem frühe- 
ren Ich auch ihre Scham abgelegt und nennt die Dinge beim Namen, ja ist 
bereit, dies auch vor anderen zu tun. Zum ersten und zugleich letzten Mal 
erfährt sie die Sprache als individuelle Ausdrucksmöglichkeit, zum ersten 
und letzten Mal äußert sie ihre Gefühle zwar noch mit einer verborgenen 
Absicht, doch in sich wahr und ungeschminkt. Der Verlust ihrer Identität und 
gesellschaftlichen Position hat etwas Wildes in ihr zutage gefördert, das keine 
Regeln mehr kennt und sich über alle sozialen und menschlichen Rücksichten 
hinwegsetzt (ipsa pudore /proiecto tua facta loquar, v. 544f.). Schon jetzt 
kann man ahnen, daß Philomela in ihrer Rache ebenso furchtbar und hem- 
mungslos sein wird wie Tereus in seiner Begierde, schon jetzt verschwimmen 
die Grenzen zwischen Täter und Opfer. In seltsamer, verhängnisvoller Sym- 
metrie sind die Schicksale der Griechin und des Thrakers miteinander 
verkettet.””' Daß sie einander zu äußerster Wildheit und Grausamkeit 
anstacheln, scheint geradezu in ihrer Bestimmung zu liegen. Als Tereus 


®0 In dieser Hinsicht stellt Philomelas Zornesrede eine Art Übergang dar: sie 
verfolgt einen bestimmten Zweck, ist jedoch zugleich ehrliche Äußerung und Aus- 
druck wirklich empfundener Gefühle. 

®! Auch Maurizio Ciappi (Contaminazioni fra tradizioni letterarie affıni di 
ascendenza tragica nel racconto ovidiano del mito di Procne e Filomela. In: MAIA 
50, 1998, S. 433-463) erkennt eine strukturelle und inhaltliche Symmetrie in der 
ovidischen Fassung des Mythos, wobei er die Rolle Philomelas allerdings auf die 
eines Bindeglieds zwischen den beiden jeweils von der Grausamkeit des Thrakers 
Tereus und der Griechin Progne geprägten Hälften der Erzählung reduziert, ähnlich 
Otis (1966), S. 211. Den Wendepunkt oder die Symmetrieachse sieht Ciappi in der 
“liberazione di Filomela” (5. 433), was im Hinblick auf Progne sicherlich zutrifft. In 
der Spiegelbildlichkeit von Tereus und Philomela verläuft die Kurve jedoch anders 
und erreicht ihren Wendepunkt in dem Moment, da Philomela ihrem wilden Zorn 
freien Lauf läßt. Mit der Befreiung Philomelas fließen die beiden Ströme dann inein- 
ander: auch in ihrem Rachedurst sind die beiden Schwestern nun austauschbar und in 
einer einzigen Regung vereint. Nicht nur Progne, auch Philomela ist daher mit d’ Elıa 
(1959) als “degna consorte di Tereo” zu bezeichnen. (S. 289). 
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seiner Schwägerin nach der Hochzeit mit Progne zum ersten Mal wieder 
begegnet, ist es ihre nymphenhaft herbe Unberührtheit, die den barbarus 
durchaus nicht unberührt läßt und den halbzivilisierten Schwiegersohn des 
Pandion wieder in den stürmischen Sohn des Ares ‘zurückverwandelt’. Er 
entführt Philomela in die einsame Wildnis Thraziens, offenbart ihr sein 
wahres Wesen und raubt ihre alle Würde und alle Sicherheit ihrer bisherigen 
Identität. Doch auch Philomela ist mehr als das, was man von außen sieht, sie 
ist mehr als nur die Rolle, die die Gesellschaft von Athen ihr zugewiesen hat. 
Schon Tereus hatte hinter cultus und paratus noch etwas anderes vermutet, 
etwas Wildes, das seine eigene Wildheit angesprochen und herausgefordert 
hatte und das nun auch als einziges dem Ansturm dieser Wildheit standhält 
und ihn überlebt. Philomela liegt nicht zitternd und bebend am Boden - sie 
ist zornig, sie will Rache und Gerechtigkeit, und wenn sie diese nicht 
bekommen kann, dann wünscht sie sich den Tod. Wie eine Kriegerin steht sie 
dem Sohn des Kriegsgottes gegenüber, der sie, ohne zu ahnen, was er damit 
auslösen würde, gewaltsam zu seinesgleichen gemacht hat.” Tereus hat 
seinen Meister gefunden und mit der Fassade der Zivilisation zugleich auch 
die Gitterstäbe eingerissen, die — in Philomela nicht anders als in ihm selbst — 
lange Jahre ein Raubtier gefangengehalten hatten. 


Zunächst jedoch haben Philomelas zomige Worte die erhoffte Wirkung: 
Tereus läßt sich provozieren. Angst und Wut treiben ihm das Blut ins 
Gesicht. Er zieht das Schwert aus der Scheide, reißt Philomela an den Haaren 
empor und bindet ihr die Arme auf den Rücken.” Hoffnungsvoll bietet die 
Todesmutige ihre Kehle dem Schwert des Barbaren dar (v. 553f.), und für 


®2 Philomela selbst empfindet sich, wie gesagt, typischerweise als Mittäterin an 
dem Verbrechen, dessen Opfer sie ist, sie vergeht jedoch -- und das ist eher atypisch — 
nicht vor Scham über diese ihr aufgezwungene Rolle und die gewaltsame Einswer- 
dung mit Tereus, sondern findet über die zerstörerische Gewalt und die Skrupel- 
losigkeit dessen, was an ihr geschehen ist, zu einer neuen, von hemmungsloser 
Leidenschaft geprägten Identität. Tereus hat sie zur Verbrecherin gemacht — und 
Verbrecherin will sie nun sein, mit allen Konsequenzen! Segal (1994) bringt einen 
ähnlichen Gedanken zum Ausdruck, wenn er schreibt, daß sich die Brutalität seines 
eigenen Tuns nun gegen Tereus kehrt (vgl. S. 276). Curran (1978) bezeichnet 
Philomelas Wandel vom hilflosen Opfer zur machtvollen Rächerin als “exceptional” 
(5. 228). 

#3 V. 549-553: talibus ira feri postquam commota tyranni /nec minor hac metus 
est, causa stimulatus utraque, /quo fuit accinctus, vagina liberat ensem’/ 
arreptamque coma fixis post terga lacertis/vincla pati cogit — schon jetzt wird 
deutlich, daß Tereus sich nicht zu einem Totschlag im Affekt wird hinreißen lassen, 
denn die Fesselung seines Opfers wäre in diesem Fall überflüssig. 
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einen kurzen Augenblick erstarren Täter und Opfer in einer Szene von 
äußerstem Pathos. Dann aber muß Philomela erkennen, daß ihr letzter 
Versuch, Tereus mit sprachlichen Mitteln zu manipulieren, gescheitert ist. Als 
hätte der Thraker die eigentliche Gefahr erkannt," wendet er sich nicht 
gegen Philomelas Leben, von dem er weiß — oder zu wissen glaubt -, daß es 
ohnehin in seine Hände gelegt ist, sondern gegen ihr Sprechvermögen: er 
bringt sie zum Schweigen, er tötet nicht Philomela, sondern ihre Sprache, 
ihre Zunge, ihre Fähigkeit, sich mitzuteilen und andere zu beeinflussen. 


Diese Zunge aber führt ein merkwürdiges Eigenleben. Nicht erst, als 
Tereus sie herausgerissen hat und sie in letzten Zuckungen wie das 
abgetrennte Ende eines Reptils über den Boden kriecht (urque salire solet 
mutilatae cauda colubrae, v. 559) — schon vor der blutigen Verstümmelung 
scheint sie sich zu verselbständigen. Sie wehrt sich und protestiert, sie ruft 
laut nach Pandion, versucht, sich dem Griff der Zange zu entwinden, und 
wird doch letzten Endes trotz aller Anstrengungen ans Tageslicht gezerrt wie 
ein flüchtiger Verbrecher, dem es bisher gelungen war, sich zu verbergen.*” 
Als ob von Philomela gar nicht mehr die Rede wäre, wendet sich der Blick 
des Erzählers — und mit ihm der des Lesers — von der still am Boden 
Knieenden ab und der verzweifelt “um ihr Leben kämpfenden’ Zunge zu. 
Philomela und ihre Zunge oder Sprache scheinen zwei unterschiedliche Per- 
sonen zu sein, und es lohnt sich vielleicht, die groteske Schilderung nicht vor- 
schnell als eine neuerliche Eskapade des ovidischen Humors abzutun, son- 
dern sie vor dem Hintergrund des bisher Gesagten auf einen eventuellen 
symbolischen Gehalt hin zu untersuchen.“ Dann nämlich wird die von der 


®4 Tatsächlich irrt sich auch Tereus in der Einschätzung der von der Sprache 
ausgehenden Gefahr. Er sieht zwar die von Philomela ausgehende Bedrohung, 
verkennt jedoch die manipulative Begabung seiner Frau Progne ebenso wie die 
Tatsache, daß ihn letztlich seine eigene Lebenslüge und Doppelrolle ins Verderben 
reißen. 

ον 555-557. ille indignantem et nomen patris usque vocantem / luctantemque 
loqui conprensam forcipe linguam /abstulit ense fero — Anderson (1972) stellt zu 
Recht einen Bezug her zwischen den letzten Worten der nach ihrem Vater rufenden 
Philomela (v. 555) und dem mater! mater! des Itys (v. 640), das Daniel Curley (Ovid, 
met. 6.640: a Dialogue Between Mother and Son. In: Classical Quarteriy 47, 1997, 
S. 320-322) wiederum mit dem überlieferten /tys! /tys! der Nachtigall in Verbindung 
bringt (5. 322), vgl. unten S. 157, Anm. 482. 

#6 Die Interpretatoren tun sich schwer mit dieser Stelle; Herter (1980) verweist 
auf den Zeitgeschmack und verwahrt sich — m. E. zu Recht — entschieden dagegen, 
ihre groteske Anschaulichkeit auf den ovidischen Humor zurückzuführen (S. 163). 
Auch Segal (1994) erklärt die zuweilen blutrünstigen Darstellungen mit dem Hinweis 
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Persönlichkeit Philomelas abgetrennte Zunge zu einem weiteren Sinnbild der 
Lüge. Keine der in die Ereignisse verstrickten Personen — mit Ausnahme von 
Itys und vielleicht auch von Pandion — meint, was sie sagt, und sagt, was sie 
meint. Sprache und Identität klaffen auseinander; böse Absichten und eigen- 
nützige Interessen werden mit Hilfe der Sprache verbrämt; die utilitas er- 
scheint in der Maske der pietas. Immer wieder ist es eine von der Wahrheit 
losgelöste und raffinierte Redekunst, die das tragische Geschehen voran- 
treibt,” und genau das wird in der Verstümmelungsszene auf eine zwar 
ungewöhnliche, doch durchaus auch eindrucksvolle Weise veranschaulicht: 
isoliert und buchstäblich aus allen Bezügen herausgelöst erscheint die 
Sprache als ein eigenständiges Lebewesen, ein hinterhältiges und bösartiges 
Geschöpf, ein kriecherischer und listiger Diener, der seine Herrin ins 
Unglück gestürzt hat und sich nun winseind zu ihren Füßen im Staube wälzt, 
eine Szene, die in der Tat — doch anders, als es bisher geschehen ist — nur mit 
Abscheu und Ekel gelesen werden kann.”* 


auf die römische Alltagsrealität: die ovidische Bilderwelt sei u. a. von den Zirkus- 
spielen geprägt (S. 257). Galinsky (1975) spricht, wie so oft, ein hartes Urteil und 
wirft Ovid indirekt eine Vorliebe für sadistische Details vor (vgl. S. 129): er stelle 
abstoßende Äußerlichkeiten in den Vordergrund, weil er zu einer wirklich empfun- 
denen Tragik nicht in der Lage sei (5. 132), weitere Beispiele philologischen Befrem- 
dens sind bei Bömer (1976) zusammengestellt (S. 151). Ovid hat solche zuweilen 
grotesk anmutenden Details in der Tat häufig benutzt, um von einem tragischen 
Geschehen Abstand zu gewinnen -- man denke nur an den sterbenden Pyramus (met. 
4, 121ff.) — oder auch seinem Leser zu einer größeren Distanz zu verhelfen. Michael 
von Albrecht (Dichter und Leser -- am Beispiel Ovids. In: Gymnasium 88, 1981, S. 
222-235) spricht in diesem Zusammenhang von einer “Doppelheit von Distanzierung 
und Einfühlung” (S. 229) und auch Anderson (1972) deutet die Szene in diesem 
Sinne (S. 224). Dennoch bleibt im Einzelfall zu untersuchen, ob die jeweilige 
Darstellung nicht neben der technischen auch eine symbolische Funktion erfüllt. 

#7 Vor allem Larmour (1990) kommt das Verdienst zu, “the theme of the 
manipulation of language” knapp und treffend als eine Art Leitmotiv dieser Metamor- 
phosen-Episode herausgestellt zu haben: “...language is an instrument not for 
expressing, but, rather, for covering up true thoughts and intentions” (5. 134); vgl. 
auch oben, 5. 116, Anm. 369. 

438 Der hinterhältige Diener, der das Vertrauen seines Herrn ausnutzt, um ihn ins 
Verderben zu stürzen, ist allerdings ein Motiv, das erst mit der Rolle des Verräters 
Judas Ischariot im Neuen Testament eine nennenswerte Verbreitung gefunden hat 
und gewissermaßen ‘klassisch’ geworden ist. In der vorchristlichen Literatur ist diese 
Topik noch weniger stark ausgeprägt und nur in Einzelzügen vertreten. Eine motiv- 
geschichtliche Zusammenstellung literarischer Verräter-Figuren findet sich bei 
Elisabeth Frenzel (Motive der Weltliteratur. Stuttgart 1999), S. 788ff. Die Assozia- 
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Mit dieser zweiten entsetzlichen Gewalttat hat Tereus zunächst die Ober- 
hand gewonnen: er hat Philomela ihre einzige Waffe genommen, und sie 
kann ihn nun weder verraten noch manipulieren. Für die Psyche der atheni- 
schen Prinzessin ist dies eine weitere akute Bedrohung: nach dem Verlust 
ihrer Menschenwürde steht ihr nun weder der Ausweg des Todes noch der — 
soeben erst entdeckte -- Ausweg der Versprachlichung mehr offen. In nicht 
mehr zu überbietender seelischer Grausamkeit hat ihr Peiniger ihr bewiesen, 
daß er Macht über sie hat und mit ihr tun kann, was ihm gefällt.” Unter 


tionen, die sich dem modernen Leser angesichts der sich wie eine Schlange im Staub 
wälzenden Zunge möglicherweise aufdrängen, sind — wenn der Hinweis auf ein noch 
verhältnismäßig junges Genre an dieser Stelle erlaubt ist - in einer Figur aus J. R.R. 
Tolkiens Fantasy-Roman “Der Herr der Ringe” beispielhaft verkörpert (Stuttgart 
2000, S. 548ff.): hier trägt der heimtückische und kriecherische Verräter bezeichnen- 
derweise den Namen “Schlangenzunge”. Dennoch ist kein Anachronismus vonnöten, 
um im Bild der cauda colubrae Elemente nachzuweisen, die der Antike durchaus 
geläufig gewesen sind. Bereits im Altertum gilt die Schlange als heimtückisch; in der 
Lebenswelt der Griechen und Römer ist sie ein giftiges Tier, das aus dem Hinterhalt 
losschlägt, das im Verborgenen lauert und den Tod bringt und das aufgrund dieser 
Eigenschaft zur sprichwörtlichen Umschreibung einer ungeahnten Gefahr geworden 
ist: Jatet anguis in herba (Vergil, ecl. ΠῚ 93, vgl. ThIL Bd. II, Sp. 52). Damit bietet 
sie sich für Ovid als Symbol der Jatens utilitas geradezu an. Darüber hinaus wird in 
den Fabeln des Aesop eine Begebenheit erzählt, in der der Schwanz der Schlange die 
Führung über die übrigen Glieder des Körpers an sich reißt und sie alle in den 
Abgrund stürzt — genauso, wie die lügnerische Sprache und der sich hinter ihr verber- 
gende eigennützige Zweck Tereus, Philomela, Progne, Pandion und Itys in die Kata- 
strophe führen: “Sich windend flehte er den Kopf um Rettung an, aber es war 
umsonst, 344” (RE II A,1, Sp. 507). Und schließlich läßt sich eine gewisse Ver- 
wandtschaft zwischen dem erst später vollends ausgeprägten Motiv des verräte- 
rischen Ratgebers und der aus Tragödie und Epos bekannten Figur der Amme oder 
auch der Kupplerin (lena) der Elegie feststellen, die zwar nicht verräterisch handelt, 
sich aber häufig als verantwortungslose Mitwisserin erweist und ihre Herrin ebenfalls 
durch ihre Ratschläge und Täuschungsmanöver ins Verderben führt. So hat die 
Amme der Myrrha in den Metamorphosen den Inzest mit dem eigenen Vater für das 
so unglücklich verliebte Mädchen überhaupt erst möglich gemacht und damit -- wenn 
auch aus treuer Anhänglichkeit -- letztlich ihr Unglück mitverschuldet (vgl. X 382ff.), 
und auch sie — dies sei nur am Rande bemerkt -- wirft sich ihrer Herrin zu Füßen (v. 
415). 

®° Curran (1978) ist so realistisch zu erkennen, daß auch diese Szene in all ihrer 
abstoßenden Grausamkeit nicht abstoßender und grausamer ist als die Wirklichkeit 
selbst: “In what is probably the most repellant passage in all of Ovid, Tereus is 
represented as repeatedly deriving sexual pleasure from Philomela’s mutilated body 
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seinen Händen wird Philomela zum immer verfügbaren Objekt sadistischer 
Lust: sie ist kein Mensch mehr, sondern nur noch ein Stück Fleisch - /acerum 
corpus (v. 562). 


Gegenüber ihrer vergeblich wartenden Schwester Progne jedoch bringt 
Tereus die neu erworbenen Künste abermals zum Einsatz (gemitus fictos, v. 
565), und auch sie schenkt seinen trügerischen Worten und falschen Tränen 
Glauben (et lacrimae fecere fidem, v. 566): unter Wahrung der einer griechi- 
schen Prinzessin gebotenen Form nimmt Progne die traurige Nachricht ent- 
gegen und lenkt ihren heftigen Schmerz in die kontrollierten Bahnen ritueller 
Trauer.**' In unpersönlicher Feierlichkeit vollzieht die Gattin des Barba- 
renkönigs eine in mehrfacher Hinsicht sinnlose Begräbnishandlung (v. 
568)‘ und bringt den Manen ihr verfrühtes Opfer. Wieder verbirgt sich eine 


and the language implies that the mutilation was itself a further sexual stimulant 
(6.549ff.). Ovid understands male sexuality at its most savage.” (5. 219). 

0 Was Galinsky (1975) wieder einmal auf die ovidische Unfähigkeit zur Tragik 
und das Fehlen “of any true inner dimension” (5. 131) zurückführt, ist meines Erach- 
tens ein neuerlicher Beweis für das bemerkenswerte Einfühlungsvermögen des Dich- 
ters in die weibliche Psyche. Das neutrale /acerum corpus drückt sowohl die Instru- 
mentalisierung der Frau durch ihren Vergewaltiger — Curran (1978) spricht hier von 
der “transition from human to sex object” (5. 229) - als auch die Fremdheit aus, die 
Philomela gegenüber ihrem geschändeten Leib empfindet. Curran hat gezeigt, daß 
Ovid diese bei Vergewaltigungsopfern häufig beobachteten Phänomene -- Verlust der 
“personal integrity and identity” einerseits und der “humanity” andererseits (S. 229) - 
auch in der Daphne-Geschichte gestaltet hat: “Daphne can no longer live with her 
own body (a sharp distinction between self and body which is characteristic of 
schizophrenia) (...) ” (S. 229) und: “The final physical transformation of so many 
rape victims is only the outward ratification of an earlier metamorphosis of the 
woman into a mere thing in the mind of the attacker and in his treatment of her. The 
identification of rape and dehumanization is intimate and virtually immediate in the 
Daphne, where the heroine begins to lose her humanity as soon as the chase begins.” 
(δ. 229£.). 

“IV. 566-569: velamina Progne/deripit ex umeris auro fulgentia lato/ 
induiturque atras vestes et inane sepulcrum /constituit falsisque piacula manibus 
infert/ et luget non sic lugendae fata sororis. Auch dies ist letztlich eine Maskerade: 
Progne legt dunkle Gewänder an (v. 568), d. h. sie schlüpft in die rituelle Rolle der 
Trauernden — doch mit ihren wirklichen Gefühlen hat dies nicht viel zu tun, vgl. 
Anderson (1972), 5. 225, der darauf hinweist, daß induitur bei Ovid häufig meta- 
phorisch gebraucht wird und eher ein Verkleiden als ein bloßes Ankleiden meint. Das 
Anliegen dunkler Gewänder kann einem leidenschaftlichen Menschen wie Progne als 
Ausdruck der Trauer kaum genügen. 

#2 Das Grab ist im buchstäblichen Sinne leer, weil Philomela nicht tot ist, und die 
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elementare Gewalt hinter einer zivilisierten Fassade, und wieder ist es nur 
eine Frage der Zeit, bis diese Fassade zusammenstürzen muß — denn weder in 
ihrem Inhalt noch in ihrer Form ist Prognes Trauer dem tatsächlichen Schick- 
58] der Schwester, den non sic lugendae fata sororis (v. 570) angemessen.** 


Doch ehe Progne erfährt, was wirklich geschehen ist, vergeht ein ganzes 
Jahr. Unbeeindruckt von den alle Ordnung umstürzenden Ereignissen durch- 
mißt die Sonne die ihr vorgeschriebene Bahn (v. 571) und geht vermutlich 
auch das Leben im Palast des Tereus seinen geregelten Gang. Philomela hat 
sich geirrt: ihr Schicksal vermag den Himmel nicht zu rühren, und auch die 
sie umgebenden Felsen und die Bäume des Waldes lassen sich nicht erwei- 
chen (vgl. v. 547£.). Dreifach eingeschlossen — von einem Posten bewacht, 
von einer steinernen Mauer umgeben und in ihrer eigenen Sprachlosigkeit 
gefangen*” - muß die Schwester Prognes das Unmögliche möglich machen 
und sich selber helfen. 


Und das ist ja auch nicht weiter schwer, denn Not macht schließlich 
erfinderisch (vgl. v. 574£.: grande doloris /ingenium est, miserisque venit 
sollertia rebus). Mitten in der thrazischen Wildnis stolpert der Leser über 
eine rhetorische Sentenz. Mit einer Binsenweisheit leitet Ovid zu Philomelas 
Rettungsplan über, mit einem naiven und altklugen Sprichwort, das ein Ver- 
trauen auf gewisse, zuverlässig eintretende Gesetzmäßigkeiten, ja sogar auf 
eine Art ausgleichender Gerechtigkeit in sich zu bergen scheint. Ein nostal- 
gischer Satz aus der Kinderstube der athenischen Prinzessin, ein Erinnerungs- 
stück aus einer Zivilisation, die längst in Scherben gegangen ist. Wenn Ovid 


rituelle Handlung ist nichtig und auch wieder unehrlich, weil sie das wahre Ausmaß 
der Trauer gar nicht zu fassen vermag. 

#2 Das non sic ist m. E. nicht nur — wie bei Haupt / Kom / Ehwald / von Albrecht 
(1966) der Fall (5. 343) — auf die inhaltliche Ebene zu beziehen, also darauf, daß sich 
Progne im Hinblick auf das, was Philomela tatsächlich widerfahren ist, im Irrtum 
befindet — es meint auch die formale Dimension: die im wahrsten Sinne des Wortes 
‘angemessene’ Reaktion auf die Untat des Tereus kann sich nicht mehr in dem von 
der griechischen Zivilisation vorgeschriebenen Rahmen bewegen, sondern wird dem 
an Philomela begangenen Verbrechen in ihrer Wildheit und Grausamkeit entsprechen. 
Darüber hinaus spielt Ovid wiederum mit dem Wortfeld nefas, fatum, fari, fateri: die 
Jfata Philomelas sind — hoffentlich! — kein durch den Spruch der Götter über sie ver- 
hängtes Schicksal, sondern das nefas, das Tabu, das Tereus in Wort und Tat gebro- 
chen hat -- und auch Philomela, obwohl der Sprache nicht mehr mächtig, wird einen 
Weg finden, ihrer Schwester das Unsägliche mitzuteilen. 

“#4 V. 572-574: quid faciat Philomela? fugam custodia claudit, / structa rigent 
solido stabulorum moenia saxo, / os mutum facti caret indice... 
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Philomela in dieser Situation eine solche Platitüde in den Mund legt, dann tut 
er dies nicht aus Naivität oder Taktlosigkeit: es ist eher eine schon an Zynis- 
mus grenzende Bitterkeit, mit der er hier ein letztes Mal Philomelas verlorene 
heile Welt und ihre aktuelle Wirklichkeit kontrastierend gegenüberstellt. 
“Alles wird gut!”**° Und in genau diesem Satz liegt der erste Schritt zu einer 
Rachetat, die dem Verbrechen des Tereus an Brutalität und Unmensch- 
lichkeit, an Gottlosigkeit und Abscheulichkeit in nichts nachsteht. Denn es ist 
nicht mehr das Vertrauen auf eine geordnete, gerechte oder sogar von Göttern 
gelenkte Welt, das Philomela die Kraft gibt, auch in aussichtsloser Lage nicht 
zu verzweifeln: es ist der Haß, es ist der Wunsch nach Vergeltung. Weit ent- 
fernt von aller menschlichen und göttlichen Gerechtigkeit nimmt Prognes 
Schwester ihr Schicksal selbst in die Hand. Die Götter hatten Zeit genug, ihr 
zu helfen, doch sie sind untätig geblieben. Philomela ist von falschen 
Voraussetzungen ausgegangen, als sie Tereus mit dem himmlischen Straf- 
gericht drohte.** Nun ist sie - ähnlich wie Scylla (vgl. o. 5. 104, Anm. 320) 
— ihr eigener Gott, und in dieser neuen Rolle wird sie sich ebenso über alle 
Regeln des menschlichen Zusammenlebens hinwegsetzen, wie Tereus dies 
getan hat. Philomela glaubt nicht mehr an eine höhere Ordnung, sie glaubt 
nur noch an sich selbst, und wie Arachne wählt auch sie den Webstuhl, um 
die Wirklichkeit so darzustellen, wie sie sie sieht.“ Aus roten und weißen 


#5 Damit erfüllt die banale Redensart einen ähnlichen Zweck wie ihn Segal (1994) 
den “temporal markers” zuweist (5. 269f.), nämlich durch den scharfen Kontrast zur 
Realität die Nicht-Existenz oder zumindest die Ohnmacht einer höheren Ordnung 
noch zu unterstreichen. 

446 \/gl. oben 5. 136, Anm. 428. 

#7 Strenggenommen stellen beide Frauen in ihren gewebten Tüchern Vergewalti- 
gungsszenen dar — denn nichts anderes sind die sogenannten amourösen Abenteuer 
der Götter (met. VI 103ff.), und wenn auch das beiden Mythen gemeinsame Motiv 
des Webens nicht von Ovid erfunden ist, so ist doch davon auszugehen, daß ihm der 
Arachne-Mythos nicht in dieser starken Pointierung vorgelegen hat. Spahlinger 
(1996) zufolge wird bei Ovid aus dem kunstvollen Gewebe der begabten Lyderin “ein 
massives Aufbegehren gegen die göttlich garantierte Weltordnung” (S. 73). Für beide 
Frauen ist die sexuelle Gewalt ein Grund, nicht an die Ordnung der Welt zu glauben, 
und beide verarbeiten dieses Motiv zu einem Gewebe — das ja seinerseits auf einer 
festen Struktur basiert und damit zum Sinnbild einer eigenen, von Frauen zu schaf- 
fenden Ordnung wird, wie ja das Weben von jeher zu den typisch weiblichen Aufga- 
ben gehörte (vgl. o. S. 12). Auch Segal (1994) sieht in der “absence of gods to help” 
eine Parallele zwischen dem Progne-Mythos und den Geschichten von Arachne, 
Niobe und Marsyas (S. 270, Anm. 26) und ordnet die Arbeit mit Stoffen und Klei- 
dern der weiblichen Sphäre zu (S. 264). Daß jedoch die wortlose Kommunikation 
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Fäden (purpureasque notas filis intexuit albis, v. 577) knüpft sie ein Bild 

ihrer verlorenen Illusionen — und erst, wenn alle Fäden rot sind, wird die 

Schuld des Tereus getilgt und die ‘Ordnung’ der Welt wiederhergestellt 
- 448 

sein. 
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Dieser Stoff mit den hineingewobenen blutigen Zeichen ersetzt der stummen 
Philomela ihre verlorengegangene Sprache, ja mehr noch: er wird zur 
Geheimsprache, die außer ihr nur noch ihre Schwester Progne zu verstehen in 
der Lage ist. Eine Dienerin des thrazischen Königshauses, mit der Philomela 
sich durch Gesten verständigt und die namenlos bleibt, weil die Stumme 
ihren Namen nicht auszusprechen vermag (uni, v. 578; illa, v. 579), erhält 
den Auftrag, ihrer Herrin das Gewebe als Geschenk zu überreichen (v. 579). 
Und wie ihr Name bleibt auch die ihr anvertraute Botschaft unausgesprochen: 
ahnungslos wird sie zur Überbringerin eines nicht aus Worten, sondern aus 
Fäden gewobenen Textes, den sie nicht versteht, von dessen Existenz sie 
nicht einmal weiß (nescit, quid tradat in illis, v. 580). Hatte die Sprache im 
ersten Teil der Geschichte der Pandioniden dazu gedient, die Wahrheit zu 
verbergen, so ist nun die Sprache Trägerin der Wahrheit und als solche selbst 
verborgen.“ Progne erhält von ihrer stummen Schwester eine wortlose Bot- 
schaft — und verstummt ihrerseits.” Der Schmerz versiegelt ihr den Mund. 
Es gibt keine Worte, die dem, was Progne in diesem Augenblick verarbeiten 
muß, Ausdruck verleihen könnten. Ein nefas ist geschehen, ein “Un-Ding’, 
das für die Gesellschaft nicht existiert und für das sie demnach auch keine 


typisch weiblich, der geschickte Umgang mit Worten dagegen typisch männlich sei, 
ist angesichts der von Philomela und vor allem von Progne gesponnenen Intrigen 
kaum aufrechtzuerhalten. 

#8 T aut Segal (1994) haben Progne und Philomela mit ihrer blutigen Rache ihre 
Chance vertan, eine neue Ordnung zu etablieren und “a paradisiacal world of women” 
zu schaffen (5. 275). 

49 Segal (1994) äußert den durchaus interessanten und reizvollen Gedanken, daß 
das von Philomela gewebte Tuch ein Symbol für den von Ovid verfaßten Text sei, der 
ebenfalls unausgesprochene Wahrheiten und die Unterdrückung der Sprache thema- 
tisiere (S. 265). 

#0 Angesichts der antiken Angewohnheit des lauten Lesens ist dieses "Verstum- 
men vor einer geschriebenen Nachricht umso erstaunlicher -- mirum potuisse! (v. 
583) -- und muß als ein geradezu gewaltsamer Akt des Verschweigens, der 
“suppression of speech” gewertet werden, vgl. Segal (1994), S. 265. 
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ritualisierte und sanktionierte Form der Klage bereithält: darüber spricht man 
nicht. Doch wie zuvor Tereus hat nun auch Philomela dem Unaussprech- 
lichen einen Namen gegeben,“' und wie zuvor Philomela so steht nun auch 
Progne vor dem Bekenntnis eines nefas, das sie weder schweigend noch 
tatenlos übergehen kann, das sie zur Kenntnis nehmen, auf das sie reagieren 
muß. 


In diesem Augenblick vollzieht sich für Progne ein erster Schritt der Los- 
lösung von jener Rolle, die sie bisher für die ihrige gehalten hat, einer Rolle, 
die Ovid hier sicherlich bewußt mit dem in der römischen Gesellschaft klar 
umrissenen Begriff der matrona umschreibt. Als Gattin des thrazischen 
Königs hatte die Tochter Pandions versucht, jenes Standesbewußtsein, das ihr 
am athenischen Hof anerzogen worden war, in eine gänzlich fremde Welt zu 
übertragen, ja sie hatte vielleicht sogar geglaubt, daß im Lande der Barbaren 
dieselben Konventionen bestünden wie in ihrer eigenen Welt und daß zwi- 
schen Griechen und Thrakern Einigkeit herrsche hinsichtlich jener “Un- 
Dinge’, die ‘man’ nicht tut und über die ‘man’ nicht spricht. So sicher hatte 
sie sich gefühlt, daß sie sich inmitten der thrazischen Wildnis dieselben klei- 
nen Unehrlichkeiten, Manipulationen und harmlosen Intrigen zu erlauben 
begann, wie sie wohl zu Hause gang und gäbe gewesen waren. Nun aber muß 
sie erkennen, daß das Haustier, mit dem sie zu spielen meinte, in Wirklich- 
keit ein wildes Raubtier ist. Die Tochter der griechischen Zivilisation ist die 
Frau eines zügellosen Gewaltmenschen -- saevi matrona tyranni (v. 581) -, 
und erst jetzt wird Progne die tragische Absurdität ihrer Rolle bewußt. 


Dieser Prozeß geschieht völlig lautlos. Ohne ein Wort verwandelt sich die 
ehrbare, von der griechischen Kultur geprägte Frau und Mutter in eine wilde 
Bestie,'” die von dem Gedanken, es Tereus mit gleicher Münze heimzu- 
zahlen, förmlich besessen ist: poenaeque in imagine tota est (v. 586). 
Prognes erste Metamorphose” vollzieht sich in einem Kokon der Stille, 


®! Segal (1994) bezeichnet Philomelas gewebte Botschaft als “a tableau of 
unspeakable crimes” (S. 267). 

152 Bei Anderson (1972) ist dieser Gedanke ähnlich formuliert (5. 227); wenn er 
jedoch Progne vor ihrer Metamorphose als “loving wife” charakterisiert, übersieht er 
m. E. den eher zweckorientierten Charakter der Verbindung zwischen Progne und 
Tereus. Es ist nicht Prognes Liebe zu Tereus, die sich in Haß verwandelt, sondern 
ihre leidenschaftliche Natur, die nun, da das Barbarische in ihre selbstgeschaffenen 
Freiräume eingebrochen ist, zerstörerische Züge annimmt. Segal (1994) setzt Prognes 
erste Verwandlung m. E. zeitlich zu spät an, wenn er sie als ein Ergebnis des Baccha- 
nals betrachtet (S. 270). 

“3 Durch die Formulierung mirum potuisse weist Ovid selbst darauf hin, daß sich 
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denn dasselbe Schweigen, das in einer vergleichbaren Situation auch einer 
Matrone angemessen wäre, dient nun dazu, ihre Rachepläne vor der 
Außenwelt zu verheimlichen. Progne verstummt angesichts eines nefas, das 
ihre Begriffe übersteigt, und sie bleibt stumm, weil niemand wissen darf, daß 
sie selbst im Begriff ist, ein solches nefas zu begehen. Denn ihre Wortlosig- 
keit ist keineswegs mit Tatenlosigkeit gleichzusetzen. Progne hat gelernt, daß 
das, wovon man nicht spricht, dennoch geschieht.’ In der Welt der Barbaren 
zählt nicht das Wort, sondem allein die Tat. Die Sprache hat keinen Einfluß 
auf die Wirklichkeit, keine Möglichkeit, Realitäten zu gestalten und ein 
Bewußtsein für das zu schaffen, was nicht nur nicht gesagt, sondern auch 
nicht getan werden darf. Im zweiten Stadium ihrer Metamorphose sind es 
daher keine Skrupel angesichts des Unsäglichen - es ist allein Berechnung, 
die Progne schweigen läßt, und obwohl sie es noch nicht ausspricht, wird sie 
das Unaussprechliche tun - fasque nefasque / confusura ruit (v. 5851). 


Von diesem Moment an geht alles sehr schnell.“ Unter gänzlich verän- 


derten Vorzeichen ist Progne dennoch nach wie vor zu klugem und zielstrebi- 
gem Handeln in der Lage. Obwohl in ihrem Innern alle Tabus gefallen sind, 
wahrt sie nach außen den Schein, um ihre Pläne nicht zu gefährden, und geht 
mit derselben Umsicht vor, die sie zuvor bereits bei ihren kleineren Intrigen 
an den Tag gelegt hatte. Geschickt weiß sie die Umstände zu nutzen: ein Fest 
zu Ehren des Bacchus, das es den Frauen -- einmal alle zwei Jahre und damit 
selten genug -- erlaubt, die räumliche und emotionale Enge des ihnen zuge- 
wiesenen Bereichs zu verlassen (egressa domo, v. 590) und sich in der Dun- 
kelheit der Nacht und im Schutze des Ritus einer zügellosen Raserei und 
Ekstase hinzugeben. Progne aber stellt diese bacchantische Begeisterung in 


schon hier eine Metamorphose vollzieht, denn, so Anderson (1972): “In 11.731 Ovid 
uses this phrase to introduce a physical metamorphosis.” (S. 227). 

#4 So groß ist dieser Lernfortschritt im Grunde nicht: Progne wußte ja schon 
immer, daß es nützlich sein kann, die Tatsachen ein wenig zu ‘verdrehen’. Die Me- 
thode bleibt dieselbe, doch die Größenordnung ist nun eine andere, und: Progne 
manipuliert nicht nur, sondern wird selbst aktiv. 

455 Dieser Hinweis auf Prognes Vorhaben gilt für mehrere Ebenen: sie wird, wie 
Tereus, Unerhörtes tun, also ein nefas begehen, sie wird Tereus ins Gesicht sagen, 
was sie getan hat (v. 655), also ein zefas aussprechen, und sie wird die flehenden 
Worte des Itys nicht erhören, weil Philomela ebenfalls kein Gehör gefunden hat und 
sich nun auch keines mehr verschaffen kann — das heißt, sie wird ein fas, eine ausge- 
sprochene Verpflichtung gegenüber ihrem Kind, als etwas Unausgesprochenes und 
daher nicht Existentes behandeln — fas wird zu nefas, pietas wird zu scelus (v. 635). 

456 Vgl. Otis (1966), 5. 213. 
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den Dienst ihrer persönlichen Pläne:””” wie Tereus, der auf den erholsamen 
Schlaf verzichtet hatte, um sich in den Stunden der Nacht unbeobachtet 
seinen triebhaften Wachträumen hingeben zu können, so läßt nun Progne — 
wiederum des Nachts" — nicht zu, daß sich ihre einzig und allein auf Rache 
ausgerichteten Sinne inmitten des trunkenen Taumels trüben. Unbeirrbar hält 
sie an ihren eigentlichen Zielen fest und nutzt die Maske des religiösen 
Wahns, um einem ganz anders gearteten Wahn Tribut zu zollen (v. 595£.).*” 


ΑΝ 595£.: ...furiisque agitata doloris, / Bacche, tuas simulat: es fällt auf, daß 
es offenbar verschiedene Arten von Furien gibt: die Furien des Schmerzes, die Furien 
des Bacchus — damit wird deutlich, daß hier nicht die Eumeniden gemeint sein 
können, sondern furia zum Ersatzbegriff für furor geworden ist. Bömer weist darauf 
hin, daß “die metonymische Verwendung von /uriae zur Bezeichnung eines 
Übermaßes von Gefühlen” mit Vergil beginnt, daß aber Ovid der erste ist, “der einen 
explikativen Genitiv hinzufügt” und von den /uriae “bakchischer Raserei” spricht (5. 
162). Die furiae doloris haben also nichts mit den Rachegöttinnen zu tun, sondern 
entspringen Prognes persönlichem Schmerz. Ciappi (1998) ist dagegen der Ansicht, 
Ovid spiele mit der Ähnlichkeit der von Bacchus und der von den Eumeniden ausge- 
lösten Raserei, um dann jedoch in einem etwas halbherzigen Versuch der Entmytho- 
logisierung Philomela als die Furie ihrer Schwester zu bezeichnen (δ. 441); dies ist m. 
E. unhaltbar, denn Philomela tritt bei ihrer Begegnung mit Progne zunächst sehr 
zaghaft auf und muß erst von der bereits zum äußersten entschlossenen Progne an die 
zu übende Rache erinnert werden, auch Herter (1980) weist darauf hin, daß “die 
Aktivität (...) vornehmlich bei Procne” liegt (5. 165). 

#8 Auch Segal (1994) setzt diese beiden Nächte — die “attische” und die 
thrazische — zueinander in Beziehung (5. 270). 

% Wie das Bild von der Nymphe und die Verstümmelungsszene besitzt auch das 
Bacchanal wiederum eine komplexe symbolische Bedeutung: es weist einerseits — 
man denke etwa an das Schicksal des Pentheus — darauf hin, daß weibliche Leiden- 
schaften außer Kontrolle geraten können und somit für das Gemeinwesen eine Bedro- 
hung darstellen. Andererseits ist es ein Ritus, in dem die Gesellschaft selbst ebendiese 
unkontrollierbare Leidenschaftlichkeit zu kanalisieren versucht — damit sind die hier 
geäußerten Emotionen nicht eigentlich wild, sondern Teil des zivilisatorischen 
Systems, und Prognes bacchantische Maskerade läßt sich zu jenem cultus und 
paratus in Beziehung setzen, hinter dem sich bereits am athenischen Hof eine eher 
‘wilde’, nymphenhafte Philomela verborgen hatte. Daneben gibt das Bacchusfest 
Progne die Gelegenheit, den vermeintlich zivilisierten häuslichen Bereich zu verlassen 
und sich zu ihrer Schwester in die Wildnis zu begeben, womit sie sich erstmalig -- 
wenn auch nur im Rahmen der kultischen Handiung -- zu ihrer eigenen ‘wilden’ Emo- 
tionalität bekennt. Und schließlich dient die rituelle Raserei Progne als Maske, hinter 
der sie ihren tatsächlichen furor verbergen kann: wieder tritt das Ich an die Stelle 
eines Gottes, ein Akt, der über die von Ovid häufig geübte Entmythologisierung 
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So geschieht es, daß die verängstigte Philomela ein zweites Mal entführt 
wird, und wie zuvor die Leidenschaft des Tereus, so weiß sie nun auch den 
“furiosen’ Auftritt ihrer eigenen Schwester zunächst nicht zu deuten. Voller 
Entsetzen muß sie begreifen, daß man sie in den Palast des thrazischen 
Königs schleppt”' - doch es ist nicht nur die Angst vor ihrem Peiniger, die 
sie erbleichen läßt (totoque expalluit ore, v. 602): mit dem Betreten einer 


hinaus auch von Progne selbst vollzogen wird und ihre Abkehr von jeder göttlichen 
und menschlichen Ordnung signalisiert. Eine ausführliche Zusammenstellung der von 
Ovid benutzten literarischen Vorbilder bietet Maurizio Ciappi (1998), besonders S. 
433-443. Ciappi geht jedoch m. E. zu weit, wenn er “l’elemento dionisiaco” als “una 
mera coloritura letteraria” bezeichnet (S. 439): anders als der Tod des Pentheus in 
den euripideischen Bakchen steht die Schlachtung des Itys zwar in keinem direkten 
inhaltlichen Zusammenhang zur kultischen Handlung, stattdessen liegt aber gerade in 
dieser ‘entgöttlichten’ Kulthandlung eine weitaus subtilere inhaltliche Verknüpfung 
vor. Aus einem von den Göttern gesandten Unglück wird bei Ovid eine durch und 
durch menschliche, nämlich auch von Menschen verursachte Katastrophe -- und die 
Abgründe, die sich auftun, sind damit eher noch tiefer geworden. 

%0 Anderson (1972), S. 229, und Bömer (1976), S. 163, weisen auf das ovidische 
Wortspiel rapit / raptae (germanamque rapit raptaeque insignia Bacchi / induit..., v. 
598f.) hin. Neben der rhetorischen Figur der Paronomasie ist dies m. E. jedoch auch 
eine Anspielung darauf, daß Philomela bereits vor dem Eintreffen ihrer Schwester 
eine Entführte und Vergewaltigte ist, die nun zum zweiten Mal geraubt wird. 

#1 Wenn Ovid den Palast als domum... nefandam bezeichnet (v. 601), meint er 
wohl nicht nur das vom Herrn dieses Hauses begangene nefas, wie Anderson (1972), 
S. 229, und Bömer (1976), S. 163, erklären. Das Attribut nefandam weist nicht nur 
in die Vergangenheit, sondern auch in die Zukunft: Philomela bringt — zunächst durch 
ihre Botschaft und nun auch in eigener Person — das Unsägliche, das ihr in der 
Wildnis widerfahren ist, in den häuslichen Bereich hinein. Dennoch ist die von Segal 
(1994) geäußerte Ansicht, daß die häusliche Sphäre sich nun, da Progne gemeinsam 
mit ihrer Schwester von ihrem bacchantischen ‘Ausbruch’ in die Wildnis zurückkehrt, 
grundlegend geändert habe (S. 271), so nicht aufrechtzuerhalten, sondern muß 
relativiert werden. Prognes Leidenschaftlichkeit bleibt ihrem Wesen nach unver- 
ändert, sie beginnt und endet in der häuslichen Sphäre, sie ist in ihr zu Hause und 
benutzt sie als Maske -- mit dem nefas allerdings eröffnen sich ihr bisher ganz unge- 
ahnte Perspektiven: in omne nefas ego me, germana, paravi (v. 613). Der Bereich 
des Häuslichen symbolisiert die Fassade der Zivilisation und zugleich auch das, was 
für Progne hinter dieser Fassade möglich und machbar ist. Indem sie dem nefas 
Schutz bietet, wird die Zivilisation in einer ähnlichen Ambiguität, wie Philomela sie 
bei ihrer Vergewaltigung empfindet, mitschuldig an ihrem eigenen Untergang. Philo- 
mela bricht diese Mitschuld auf, indem sie sich mitteilt, die domus nefanda aber 
schweigt über das Unsägliche, läßt es geschehen — und geht daran zugrunde. 


150 Philomela und Progne 


menschlichen Behausung kehren auch die alten Wertmaßstäbe zurück, *” und 
Philomela fürchtet sich nun, da sie sie erkannt hat, vor dem Urteil ihrer 
betrogenen Schwester. Mit einem Mal ist aus der wilden und zornigen jungen 
Frau wieder ein kleinlautes Mädchen geworden, das zu weinen beginnt und 
bei allen Göttern schwört, ihm sei Gewalt angetan worden (v. 605ff.). Doch 
nun ist es Progne, die — wie vor ihr bereits Tereus — den “Raubtierkäfig’ 
öffnet und die Wut ihrer Schwester anzustachein sucht: wieder wird Philome- 
la ‘geraubt’, das heißt aus ihrer zivilisierten Identität, in die sie mit Betreten 
des Hauses zurückgefallen war, herausgerissen. Progne kann ihren Zom nicht 
länger zügeln und hat für die Tränen ihrer Schwester kein Verständnis — 
Tränen sind die Waffen jener Frauen, die nicht den Mut haben, den ihnen 
zugewiesenen Bereich zu verlassen. Was den Pandioniden nun ansteht, ist das 
Schwert: sie werden Rache nehmen wie ein Mann oder, wenn dies denn 
möglich ist, noch grausamer als ein Mann.“ Ähnlich wie Tereus schwelgt 
nun auch Progne in dem Gedanken an die Ungeheuerlichkeit ihres noch nicht 
näher umrissenen Vorhabens, ohne in irgendeiner Weise Skrupel oder Hem- 
mungen zu empfinden.’ Sie ist zu jedem nefas bereit (in omne nefas ego 
me, germana, paravi, v. 614)! Was der Leser schon seit ihrer stillen 
Metamorphose ahnt, spricht sie nun selber aus, und sie kleidet auch die 
potentiellen Formen ihrer ‘unsäglichen’ Rache in Worte, ohne ein Blatt vor 


462 Anders als für Progne teilt sich die Welt für Philomela in einen kultivierten und 
in einen wilden Bereich (vgl. oben S. 149, Anm. 461). Seit Tereus ihr ihre zivilisierte 
Identität -- oder Rolle -- mit Gewalt genommen hat, ist sie nicht mehr in der Lage, 
sich zu verstellen und überläßt nun Progne die Initiative, die die gesellschaftlichen 
Formen ungleich virtuoser zu handhaben weiß. 

#3 V, 609-612: ...ardet et iram /non capit ipsa suam Progne fletumque sororis / 
corripiens ‘non est lacrimis hoc’ inquit ‘agendum, /sed ferro, sed si quid habes, 
quod vincere ferrum / possit.... 

44 Diese Symmetrie in der Hemmungslosigkeit des Tereus und der Progne, auf 
die auch Anderson (1972) aufmerksam macht (S. 230), relativiert die Aussage von 
Segal (1994), wonach Ovid die Leidenschaftlichkeit der Frauen in traditioneller 
Weise als monströs und dämonisch darstelle (S. 274f.), eine These, die sich ohnehin 
fast ausschließlich darauf stützt, daß Ovid für das Verhalten des Tereus die innata 
libido, für das der Progne jedoch die Furien verantwortlich gemacht habe — die aber 
eben hier keine übernatürliche Macht darstellen, vgl. oben S. 148, Anm. 457. Das 
Weibliche in Progne steht ebenso wie das Barbarische in Tereus für das, was sich in 
jedem Menschen hinter der Maske des braven Bürgers verbirgt: ein mehr oder weni- 
ger stark ausgeprägter Egoismus, der das Individuum daran hindert, ganz in jenen 
Pflichten der pietas aufzugehen, die die Gesellschaft ihm auferlegt. 
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den Mund zu nehmen.*° Noch aber zögert sie, denn keiner ihrer Einfälle will 
sie so recht befriedigen. Alles, was sie sich vorstellt, ist noch immer zu 
harmlos, um ihr wirklich Genugtuung zu verschaffen, und man sieht 
förmlich, wie sie ihre Blicke im Zimmer schweifen läßt und nach Anre- 
gungen sucht zu einer Tat, die an Grausamkeit nicht mehr zu überbieten sein 
soll. 
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Genau in diesem Augenblick betritt der kleine Itys den Raum (ad matrem 
veniebat Itys, v. 620),”° und sein Erscheinen löst in der noch immer ganz 
und gar eindimensional auf ihre Rachepläne fixierten Progne keineswegs 
mütterliche Gefühle aus. Progne ist in diesem Moment keine Mutter. Sie ist 
die Schwester der geschändeten Philomela, sie ist die betrogene Tochter des 
in unnachahmlich schmachvoller Weise gleich doppelt beleidigten Königs 
Pandion, sie ist die Rächerin des athenischen Herrscherhauses“” - aber sie ist 
nicht die Gattin des Tereus, nicht die Königin des thrazischen Volkes und 
nicht die Mutter des Itys. Poenaque in imagine tota est (v. 586) — dieser Satz 
gilt noch immer, und bisher hat nichts sie aus diesem fast einer Trance 
ähnelnden Zustand herausreißen können. Folgerichtig ist das erste, was ihr 
beim Anblick ihres kleinen Sohnes auffällt, dessen Ähnlichkeit mit seinem 
Vater, dem Todfeind der Pandioniden: a! guam es similis patri! (v. 621).*% 


“5 V. 614-618: aut ego, cum facibus regalia tecta cremabo, /artificem medis 
inmittam Terea flammis /aut linguam atque oculos et quae tibi membra pudorem / 
abstulerunt, ferro rapiam aut per vulnera mille / sontem animam expellam!... 

6 Ortega (1970) weist auf die Parallele zum Auftritt Philomelas im Palast des 
Pandion hin (δ. 219): in beiden Szenen gibt das unvermittelte Erscheinen einer Per- 
son dem Fortgang der Handlung einen entscheidenden Impuls und wird die neu hin- 
zugetretene Person Opfer einer ungezügelten Leidenschaft, vgl. oben S. 118, Anm. 
376. 

“7 Zumindest empfindet Progne, die sich später selbst mit Pandione nata (v. 634) 
apostrophiert und damit gleichsam zur Ordnung ruft, dies als ihre Pflicht und Beru- 
fung und legitimiert damit ihre furchtbare Tat, die doch an sich schon jedem Legiti- 
mationsversuch Hohn spricht. Ihre Verblendung besteht ja gerade darin, daß sie, so 
formuliert es Freundt (1973), “fest von der Richtigkeit ihres Entschlusses überzeugt” 
ist und diesen auch “logisch zu begründen sucht” (S. 176). 

*8 Progne sagt dies oculis... inmitibus, und man fühlt sich bei dieser ebenfalls 
singulären Wendung - vgl. Bömer (1976), S. 167 — an die Jacrimae mites (v. 505) 
Pandions erinnert. Itys muß sterben, weil er seinem Vater ähnlich und weil seine Mut- 
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Und wieder kann die Menschenkenntnis des römischen Dichters den moder- 
nen Leser nur verblüffen. Einer Frau, die ihren Partner nicht mehr liebt, fällt 
es schwer, den eigenen Kindern vorbehaltlose Zuneigung zu schenken, wenn 
sie dem Vater zu sehr ähneln. Eine solche Beobachtung hat ein Mann, wenn 
er denn sensibel genug war, sicher bereits vor 2000 Jahren machen können, 
doch ebendiese ovidische Sensibilität, seine Fähigkeit, sich gerade auch in die 
Gefühlswelt der Frauen hineinzuversetzen, ist immer wieder bemerkenswert 
— und bemerkenswert ist auch die Virtuosität, mit der er diese im Alltag 
gewonnenen psychologischen Erkenntnisse in seine mythologische Dichtung 
integriert.” 


Der Anblick ihres Sohnes also ist es, der Progne die entscheidende Anre- 
gung gibt. Nun weiß sie, wie sie sich mit einer einzigen Tat nicht nur von der 
ihr inzwischen verhaßten Rolle der Ehefrau und Mutter lösen und damit die 
vergangenen fünf Jahre gleichsam ungeschehen machen, sondern auch den 
Vergewaltiger ihrer Schwester ‘gebührend’ bestrafen kann. Sie wird Tereus 
furchbares Leid zufügen und zugleich alles vernichten, was sie noch mit ihm 
verbindet. Progne hat ihren Entschluß gefaßt — und auch dieser zweite Schritt 
ihrer Metamorphose geschieht in völliger Stille. Ähnlich wie Tereus ist auch 
Progne eine Art Zwitterwesen — barbarisch in ihrer Emotionalität, zivilisiert 
in ihren Methoden und Maskierungen"’” - und als solches in der Lage, ihre 
Leidenschaft bis zum letzten Augenblick, dem Augenblick des vollkom- 
menen Triumphes, zu kontrollieren. Ihr Schweigen, ihr stummer Zorn signali- 
siert äußerste Gefahr: triste parat facinus (v. 623). Eine traurige Tat wird sie 
begehen, die auch sie selbst mit Trauer erfüllt - doch es ist nicht mehr von 
einem nefas die Rede, denn Progne betrachtet es als ihre heilige Pflicht, diese 
Rache ohne Rücksicht auf ihre eigenen Gefühle zu vollziehen. Bis in die 
Wortwahl des Erzählers hinein schlägt sich die moralische Verblendung der 


ter ihrem Vater nicht ähnlich ist. 

9 Ovid hat dieses Detail, mit dem er auch den Kindermord Medeas in den 
Heroides (XTI 191) motiviert, allem Anschein nach nicht übernommen, sondern 
selbständig eingeführt. Neben der unmittelbaren Ähnlichkeit mit dem Vater wird das 
Kind der Mutter auch deswegen verhaßt, weil es sie augenfällig an die Enge ihrer 
Beziehung zu dem Mann erinnert, den sie nun verabscheut, vgl. Otis (1966), S. 213; 
Freundt (1973), 5. 171£., Jacobson (1974), 5. 122; Larmour (1990), S. 133. 

"0 Progne verwendet die zivilisierten Formen durchgängig als Instrumentarium 
zur Verwirklichung ihrer eigenen und im Laufe der Ereignisse immer deutlicher 
gegen die menschliche Gemeinschaft gerichteten Interessen; sie plant eine Tat von 
unbeschreiblicher Grausamkeit, doch sie wahrt den Schein, vgl. oben S. 149, Anm. 
461 und S. 150, Anm. 462. 
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Kindsmörderin nieder und wird die Motivation der unglaublichen Tat ver- 
ständlich gemacht. 


Dennoch scheint Philomelas Schwester in der nun folgenden Szene noch 
einmal ins Wanken zu geraten, denn der kleine Itys bringt ihr ihre Mutterrolle 
in einer Weise nahe, der sie sich offenbar nicht entziehen kann. Zutraulich 
läuft er zu ihr hin, schlingt in kindlicher Zärtlichkeit seine Arme um ihren 
Hals und plappert ihr Koseworte ins Ohr, blanditiae (v. 626) — ein Motiv, 
das ähnlich wie das Schweigen seiner Mutter für den Sohn des Tereus jedoch 
nichts Gutes verheißt. Der Leser ist gewarnt. Zu oft haben blanditiae in die- 
ser Geschichte bereits Unheil nach sich gezogen. Prognes ‘Schwäche’ kann 
nur vorübergehend sein. Zwar ist sie gerührt von der Zuneigung ihres Sohnes, 
zwar verraucht ihr Zorn und füllen sich ihre Augen gegen ihren Willen mit 
Tränen,”’' doch kaum daß dies geschieht, reißt Progne sich gewaltsam 
zusammen (v. 629ff.). Die Schwester gibt der Mutter keine Chance. Als hätte 
eine zweite Progne distanziert und mit wachsendem Widerwillen die Szene 
zwischen Mutter und Sohn beobachtet, ändert sich plötzlich der Blickwinkel. 
Noch in der spontanen Anwandlung mütterlicher Gefühle empfindet die Pan- 
dionstochter ihre Liebe zu Itys als übertrieben — die pietas, die sie dem 
eigenen Kind schuldet, wird relativiert und die Regung schon in ihrem ersten, 
zarten Aufkeimen gnadenlos unterdrückt. Und wie erwartet, sind es seine 
blanditiae, die dem Knaben zur Last gelegt werden: sie werden gewogen und 
für zu leicht befunden im direkten Vergleich mit jenen Worten, die die 
stumme Philomela nie wieder wird aussprechen können.*’” Progne ist unbe- 


“UV. 6270: mota quidem est genetrix, infractaque constitit ira, / invitique oculi 
lacrimis maduere coactis, vgl. Ortega (1970), 5. 220. Übrigens macht Ovid nicht nur 
durch das Schlüsselwort blanditiae deutlich, daß Prognes Regung nicht von Dauer 
sein wird: wie das deutsche “zwar” läßt auch das lateinische guidem bereits zu einem 
sehr frühen Zeitpunkt erkennen, daß ein “aber”, ein sed folgen wird. Und ebenso legt 
die Formulierung infractaque constitit ira den Gedanken nahe, daß hier nur von einer 
kurzen Unterbrechung die Rede ist, einem Innehalten, bevor der Sturm weitertobt. 

“2 ν 631-633: inque vicem, spectans ambos 'cur admovet’ inquit/ ‘alter 
blanditias, rapta silet altera lingua? / quam vocat hic matrem, cur non vocat illa 
sororem?...’ . Freundt (1973) sieht in Prognes “Hin- und-Herblicken” (sic) zwischen 
dem schmeichelinden Itys und der stummen Philomela den eigentlichen Konflikt, “ihr 
inneres Ringen mit sich selbst” (S. 173), während Hehrlein (1960) “die Gegenüber- 
stellung des sprechenden Sohnes mit der stummen Schwester” m. E. zu Recht als 
“die Bekräftigung ihres Entschlusses” bewertet (S. 15). Hier könnte man wohl tat- 
sächlich mit Diller (1934/1968) von einem Plädoyer “für die Entscheidung in einer 
Richtung” (S. 332) sprechen, denn Prognes Konflikt ist in Wirklichkeit eine pseudo- 
moralische Rechtfertigung der schon längst beschlossenen Rachetat. 
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stechlich. Sie wird sich von ihren Gefühlen nicht daran hindern lassen, 
Gerechtigkeit zu üben und Gleiches mit Gleichem zu vergelten. 


An diesem Punkt ist man versucht, die unerbittliche Strenge, mit der die 
Mutter sich gegen ihren Sohn und damit gegen ihre eigene Mutterrolle 
entscheidet, mit leisem Grauen zu bewundern oder vielleicht auch mit den 
zuweilen menschenverachtenden Moralvorstellungen der altrepublikanischen 
Römer zu vergleichen.” Doch der Schein trügt, und vielleicht trügt er dies- 
mal sogar Progne selbst. Trotz der unverkennbaren Parallelen zum Rollen- 
konflikt der Althaea hat die Mutter des Itys nicht das Recht, ein ähnliches 
Dilemma wie das, in dem die Mutter Meleagers sich befindet, auch für sich 
zu beanspruchen.”’”* Gegenüber einem schutzlosen und vor allem unschul- 
digen Kind gibt es keine nimia pietas, gibt es kein Erbarmen, das zu groß 
wäre, selbst wenn dieses Kind ein fremdes oder fremd gewordenes, selbst 
wenn es das Kind eines Todfeindes ist. Doch die kindliche Unschuld des 


“3 Man denke an die Geschichte der Horatier und Curiatier (Livius 1, 24-26; 
Ennius, ann. 2; Properz Ill 3,7). 

474 Das tut sie zwar nicht explizit, doch die Tatsache, daß sie die Itys geschuldete 
pietas in dieser Form relativiert, setzt voraus, daß diese Mutterpflicht mit einer eben- 
so großen anderen Verpflichtung in Konflikt geraten ist — wie dies eben für Althaea 
zutrifft. Das ist bei Progne definitiv nicht der Fall, denn um Tereus zu bestrafen, gäbe 
es durchaus andere Wege, die Progne ja zunächst auch in Erwägung zieht (v. 614ff.). 
Dennoch wird Prognes Dilemma immer wieder mit dem der Althaea verglichen; sogar 
Anderson (1972), der zunächst rigoros feststellt, daß es eine “excessive pietas” 
grundsätzlich nicht geben könne, läßt sich von Prognes Gedankengang täuschen: 
“pietas towards Itys is impietas towards Philomela” (S. 323), auch anderen Inter- 
preten scheint entgangen zu sein, daß Prognes Wertewelt sich aufgrund ihrer eigenen 
Abneigung gegenüber Tereus in einer starken Schieflage befindet, vgl. Ortega (1970), 
S. 222, Binroth-Bank (1994), 5. 19f. und Ciappi (1998), 5. 447ff. Freundt (1973) 
bewertet zwar Prognes Konflikt m. E. etwas zu positiv (5. 173, vgl. oben 5. 153, 
Anm. 472), stellt jedoch andererseits mit aller Deutlichkeit heraus, daß in dieser 
Situation “alle gewöhnlichen Wertmaßstäbe aufgehoben bzw. verkehrt sind” (S. 174) 
und kommt zu dem Schluß, daß Progne “völlig verblendet” und “am Ende (...) 
wahnsinnig geworden” sein müsse (S. 176); Herter (1980) sieht den Unterschied zwi- 
schen Althaea und Progne richtig darin, daß letztere “sich hier gar nicht als pietätlos 
empfindet” (S. 166); dies jedoch an den Begriffspaaren scelus / pietas und pia / impia 
festmachen zu wollen, ist m. E. nicht nachvollziehbar. Althaea könnte ebensogut 
sagen, daß pietas gegenüber Meleager ein scelus an ihren Brüdern wäre. Strukturell 
ist der Konflikt der Progne dem der Althaea durchaus vergleichbar: Progne stilisiert 
sich gewissermaßen selbst zu einer zweiten Althaea — nur mit dem Unterschied, daß 
Itys unschuldig ist und sie ihn eigentlich gar nicht töten müßte. 
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Knaben verfehlt ihre Wirkung. Anders als die bisherigen blanditiae, hinter 
denen sich stets eine nur für den Leser erkennbare betrügerische Absicht 
verborgen hatte, sind die auf den objektiven Betrachter ehrlich und spontan 
wirkenden Zärtlichkeiten des kleinen Itys diesmal für seine eigene Mutter 
Täuschung und Fassade: die rasende Frau erblickt hinter der vermeintlichen 
Maske kindlicher Zuneigung eine Schimäre. Für Progne ist Itys in erster Linie 
die Frucht ihrer Ehe mit Tereus, einer Beziehung, die ihr nun unerträglich 
geworden ist.*”” Durch das Verbrechen des Tereus sind beide Pandioniden zu 
einer betrogenen und gleichzeitig vergewaltigten Frau verschmolzen. Es ist 
nicht nur das tief empfundene Mitgefühl mit ihrer geliebten Schwester, das 
Prognes Reaktionen bedingt: sie selbst fühlt sich im nachhinein, nun, da sie 
weiß, mit wem sie fünf Jahre lang verheiratet gewesen ist, als Opfer und 
solidarisiert sich auch deswegen in besonderer Weise mit Philomelas Schick- 
58]. 6 Der Haß und die Abscheu, die sie nun für Tereus empfindet, prägen 
ihre Erinnerung, und rückwirkend wird jede gemeinsame Nacht zu einer 
Vergewaltigung. Damit wird Itys zu einer Personifikation des nefas, das 
Tereus ebenso wie an Philomela auch an Progne begangen hat,” und ist 
gleichzeitig das Symbol einer ehelichen pietas, die der Vergangenheit ange- 
hört und nun gewissermaßen ihre Existenzberechtigung verloren hat. Progne 
schuldet dem Vergewaltiger beider Pandioniden keine pietas, ja sie wäre ihm 
gegenüber sogar ein Verbrechen: scelus est pietas in coniuge Tereo (v. 635). 
Und so kommt es, daß ein Satz, der den kleinen Itys als Person gar nicht 
mehr erwähnt, dennoch sein Todesurteil enthält. 


#75 Vgl. oben 5. 152, Anm. 469. 

#76 Wenn Progne sich selbst mit der Apostrophe Pandiona nata an ihre angebliche 
Pflicht erinnert, dann ist dies nicht nur ein Appell an ihren Stolz, sondern drückt auch 
die Schicksalsgemeinschaft der beiden Schwestern aus: der Satz cui sis nupta, vide, 
Pandione nata, marito (v. 634, vgl. v. 520) könnte tatsächlich beiden Pandioniden 
gelten, vgl. oben S. 130 mit Anm. 408. 

#77 Wenn man die Parallelisierungen noch weiter treiben möchte, könnte man auch 
sagen, daß Itys durch seine bloße Existenz das intime Verhältnis von Progne und 
Tereus bezeugt, während die Vergewaltigung nur durch Philomelas Aussage hätte 
verraten werden können. Und so wie Tereus diese Aussage ‘getötet’ und in Philome- 
la ‘begraben’ hat oder zumindest glaubte, dies getan zu haben, so wird nun Progne 
Itys töten und in Tereus ‘begraben’ (vgl. v. 665). Auch hierin wird die Verkehrung 
der Begriffe von fas /pietas und nefas / scelus deutlich: mit Itys begräbt Progne ihre 
pietas gegenüber Tereus, mit Philomelas Sprache aber wollte Tereus sein nefas 
begraben. Man mag diese Überlegungen für spitzfindig halten, doch daß Ovid die 
beiden blutigen Szenen zueinander hat in Beziehung setzen wollen, kann kaum 
bezweifelt werden (vgl. v. 558f. und v. 644); 5. auch Galinsky (1975), 5. 129. 
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Das bedeutet, daß Prognes Rollenkonflikt nicht das ist, was er zu sein 
scheint. Wieder dient die pietas — wie schon so oft und nicht zuletzt auch für 
die Pandioniden — eigennützigen und von individuellen Leidenschaften ge- 
lenkten Interessen als Maske. Der Leser hat bereits zu tiefe Einblicke in 
Prognes Charakter und Motivation erhalten, als daß er ihr jetzt noch die Rolle 
der tugendhaften und pflichtbewußten Schwester abnehmen könnte, die ohne 
Rücksicht auf ihre eigenen Muttergefühle tut, was sie tun muß. Zweimal 
greift Progne in das Geschehen ein: zu Anfang, als sie Tereus dazu überredet, 
nach Athen zu reisen und Philomela zu ihr zu bringen, und dann wieder von 
dem Augenblick an, da sie die Botschaft ihrer Schwester in Händen hält. So 
unterschiedlich die beiden Situationen auch sein mögen - eines ist ihnen doch 
gemeinsam, und in diesem Punkt dient die harmlose kleine Intrige zu Anfang 
auch als Schlüssel zum Verständnis der finalen Katastrophe:”’* Ausgangs- 
punkt für Prognes Handeln ist eine persönliche Regung, die sodann die 
Maske einer sozialen Verpflichtung erhält. Der individuelle Wunsch wird den 
beteiligten Personen als moralische Forderung nahegebracht: Tereus ‘darf 
seiner Frau keinen Wunsch abschlagen, und Pandion ‘darf’ sich der pietas, 
die die beiden Schwestern einander entgegenbringen, nicht in den Weg 
stellen. Progne bekommt, was sie will, weil sie ihrem Tun nach außen hin 
einen Anstrich zu geben weiß, der sich in die Fassade einfügt und ihre Risse 
solange überdeckt, bis es zu spät ist und der Zusammenbruch nicht mehr 
verhindert werden kann. 


Deswegen muß auch Prognes ‘Rollenkonflikt’ in erster Linie von ihrer 
emotionalen Ausgangslage her gedeutet werden. Ehe Progne ihre Entschei- 
dung in die großen Worte pietas und scelus kleidet und sie damit im nachhi- 
nein als moralische Tat gedeutet wissen will, ist sie eine zomige und haßer- 
füllte Frau.””° Sie will Rache, und dies durchaus nicht nur für ihre Schwester, 
sondern auch für sich selbst, und in ihrem eigenen Sohn erblickt sie spontan 
nichts anderes als ein geeignetes, ja das am besten geeignete Instrument für 
diese Rache. Die oberflächliche Rührung, die sie sodann verspürt und ohne 


“Τὸ Und damit auch als Schlüssel zum Verständnis von Prognes Persönlichkeit, die 


m. E. durchaus einheitlich konzipiert ist; bei Herter (1980) allerdings bleibt die auch 
im Hinblick auf die spätere Metamorphose gestellte Frage nach dem Leitmotiv, daß 
die unterschiedlichen Seinsformen der Pandioniden miteinander verbindet, als unauf- 
gelösten Widerspruch im Raum stehen, wenn er einerseits behauptet, daß die Hand- 
lungsweise der beiden Schwestern “nichts an den Tag bringt, was von jeher in ihnen 
geschlummert hätte”, in der dazugehörigen Anmerkung 45 eine “innere Verwand- 
lung” jedoch ebenso ausschließt (S. 167). 
*7 Das hat Hehrlein (1960) sehr klar herausgestellt (S. 14f.). 
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große Anstrengung niederkämpft, ist, objektiv betrachtet, keine Mutterliebe, 
sondern allenfalls Mitleid mit einem wehrlosen Kind — die Tatsache, daß sie 
selbst dieses Kind geboren hat, ist nicht mehr imstande, in ihr mütterliche 
Gefühle zu wecken, denn diese mit der Vaterschaft des Tereus untrennbar 
verknüpfte Vorstellung erfüllt sie nur mehr mit Abscheu. Und angesichts der 
Schnelligkeit, mit der sich Progne von diesem Teil ihrer selbst verabschiedet, 
ist vielleicht auch noch einmal die eingangs bereits angedeutete Frage erlaubt, 
ob die athenische Prinzessin sich wirklich voll und ganz mit ihrer neuen Rolle 
als Mutter eines thrazischen Prinzen identifiziert hat.” Sie hat diese Rolle 
gespielt, auf einer Bühne, vor einem Publikum, doch sie ist nicht in sie 
hineingewachsen. Nun gibt sie ihre letzte Vorstellung, um sodann die Maske 
der liebenden Mutter gegen die der heroisch sich selbst verleugnenden, 
stolzen Athenerin einzutauschen.”?' Das Wesen aber, das sich hinter beiden 
Masken verbirgt und das nun -- nicht anders als Tereus es mit Philomela 
getan hat — seine wehrlose Beute mit sich fortschleppt, ist in Wirklichkeit ein 
wildes Raubtier: Gangetica... : ... tigris (v. 636f.)! 


Diesmal aber ist nicht der Wald der Schauplatz des grausigen Verbre- 
chens: Itys wird in einen entlegenen Teil des Palastes gezerrt. Im Schutz der 
Zivilisation, hinter der Fassade einer familiären Häuslichkeit, in ihrem eige- 
nen Zuhause begeht Progne gemeinsam mit Philomela die bestialische Tat — 
denn die Frau des Tereus hat den ihr zugewiesenen Bereich innerhalb der 
Palastmauern schon längst zur Spielwiese ihrer Leidenschaften gemacht. Itys 
aber ahnt, ähnlich wie zuvor Philomela, was ihn erwartet, und auch er 
versucht verzweifelt, die Normalität heraufzubeschwören: mater, mater (v. 
640). Doch so, wie Philomelas Rufe nach dem Vater, der Schwester und 


#0 Vgl. oben S. 114 und 115f. 

#1 Anderson (1972) weist auf die zweite mögliche Bedeutung von lacrimis 
coactis hin: “that Procne is consciously forcing her tears, is acting a role”, um sich 
anschließend darauf festzulegen, daß Ovid hier jedoch “quite the opposite” habe 
ausdrücken wollen (S. 232). Die Doppeldeutigkeit ist jedoch in diesem Vers von 
Ovid so stark auskomponiert - inviti oculi würde dann bedeuten, daß die Augen sich 
nicht von selbst mit Tränen füllen wollten --, daß man sicherlich von einer gezielten 
Absicht ausgehen kann. Prognes Emotionen sind doppeldeutig, und sie täuscht sich 
selbst: ihre Tränen sind Tränen der Rührung angesichts der erhabenen und heroischen 
Rolle, die sie nun zu spielen im Begriff ist. 

#2 Curley (1997) sieht in diesem Ruf ein Echo auf die traditionelle Klage der in 
eine Nachtigall verwandelten Progne: “Itys, Itys!” (S. 322). Die Tatsache, daß Ovid 
auf dieses beliebte Motiv verzichtet hat, deutet Herter (1980) dahingehend, daß der 
römische Dichter alles beiseite gelassen habe, was den Leser mit dem Los der beiden 
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den Göttern (v. 525f.) ungehört verhallt waren, bleibt nun auch das Flehen 
des Kindes vergeblich:”® seine Worte haben keinen Einfluß auf die Realität, 
und seine Rufe nach der Mutter können die Mutter in Progne nicht mehr zum 
Leben erwecken. Es ist zu spät. Ohne noch einmal zu zögern, ja ohne auch 
nur die Augen abzuwenden (nec vultum vertit, v. 642), tötet Progne auf einer 
vermeintlich tragischen Bühne in formvollendeter heroischer Pose — eine 
schauspielerische Glanzleistung, die den Tränen des Tereus in nichts nach- 
steht — ihr eigenes Kind.’* 


Im Anschluß an die furchtbare Tat, die durch die Zubereitung des zerstük- 
kelten Knaben noch überboten wird — auch er ist nur mehr ein Jacerum 
corpus (vgl. v. 562) -, spinnt Progne ihre letzte und abscheulichste Intrige. 
Ein heiliges Opfermahl, an dem nach athenischer Sitte nur ein Mann teil- 
nehmen dürfe (et patrii moris sacrum mentita, quod uni / fas sit adire viro, v. 
648f.), lockt den Barbaren, der sich ja nur zu gerne nach außen hin als kulti- 
vierter Athener geben möchte. Das scheinbar Kultivierte jedoch ist in Wahr- 
heit der Gipfel der Barbarei und Verrohung, und das, was Progne Tereus 
gegenüber als fas bezeichnet (v. 649), ist tatsächlich das von ihr so sorgsam 
vorbereitete nefas. Und so nimmt Tereus in all seiner Majestät auf dem 
Thron seiner Väter Platz und begräbt den Erben seines Reiches und die 
Zukunft seines Hauses in seinem eigenen Leib — fantaque nox animi est (v. 
652). Zum dritten Mal beklagt Ovid die Verblendung der Menschen, die so 
leicht zu täuschen sind (vgl. v. 438 und 472f.), daß sie das, was sie suchen, in 
sich selber verschließen, daß sie die Wahrheit weder hören noch aussprechen 
wollen und sie lieber zu ihrem eigenen Verderben verschweigen, daß sie 
mitschuldig werden an ihrem eigenen Untergang. Denn Tereus ahnt weder, 
was sich wirklich hinter dem angeblichen Opfer verbirgt, noch spürt er die 
mühsam gezügelte Leidenschaft seiner eigenen Frau, die er offenbar ohnehin 


Schwestern “versöhnen könnte” (S. 170). Dieser Befund wird dadurch, daß die von 
Progne nicht geäußerte Klage als vergebliches Flehen aus dem Mund des Itys wieder- 
kehrt, noch verschärft: Progne ist durch und durch gefühllos und grausam. 

483 Vgl. Segal (1994), S. 267. 

#84 Obwohl diese eine Wunde schon tödlich gewesen wäre (...satis illi ad fata νοὶ 
unum /vulnus erat, iugulum ferro Philomela resolvit, v. 642f.), beteiligt sich auch 
Philomela, wie um hinter dem Tun ihrer Schwester nicht zurückzustehen, an der 
Mordtat und schneidet Itys die Kehle durch (iugulum ferro Philomela resolvit, v. 
643): die Schwestern sind eins in ihren Absichten und in ihrem Tun, und um dies zu 
verdeutlichen, läßt Ovid sie den Mord praktisch gemeinsam begehen, womit er sich 
für die weniger bekannte Variante des Mythos entscheidet, vgl. Ciappi (1998), S. 
455f. 
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nur mehr als Mutter seines Sohnes wahrnimmt: /tyn huc accersite! (v. 
652).” 


Nun ist für Progne der Augenblick des Triumphs gekommen, und wie 
zuvor Tereus kann auch sie ihren wilden Jubel nicht länger zurückhalten 
(dissimulare nequit crudelia gaudia Progne, v. 653). Sie ist am Ziel, und 
keine Macht der Welt kann das Geschehene wieder rückgängig machen. Wie 
Tereus in Philomela, so hat nun auch Progne in Tereus ein nefas begraben, 
dem sie ebenfalls einen Namen gibt, damit er das Unglück, das er in sich 
selber trägt und dem er nicht entfliehen kann, begreifen und zur Kenntnis 
nehmen muß: intus habes, quem poscis (v. 655). Doch er versteht nicht, was 
sie ihm sagen will und fragt weiter nach Itys (v. 655f.), bis endlich Philomela 
wie im Blutrausch hervorstürmt und dem Vater das Haupt seines Sohnes 
entgegenstreckt (prosiluit Ityosque caput Philomela cruentum /misit in ora 
patris, v. 658f.). Und auch ihr Triumph ist so unbezwingbar, daß es sie mehr 
denn je zuvor schmerzt, ihre Sprache verloren zu haben (nec tempore maluit 
ullo/ posse loqui, v. 659f.). Dennoch ist die Botschaft deutlich genug: Tereus 
brüllt auf, stößt den Tisch zurück (mensas... repellit, v. 661), ruft, wohl 
vergebens, die Furien herbei (vipereasque ciet Stygia de valle sorores, v. 
662), weint und klagt und versucht, das grauenhafte Mahl wieder auszuspeien 
(v. 663ff.) — aber es ist ihm verwehrt, so wie es auch Philomela verwehrt war, 
sich durch ihre Sprache von dem in ihr verschlossenen nefas zu befreien. 
Tereus ist dazu verdammt, das Grab seines eigenen Sohnes zu sein (bustum 
miserabile nati, v. 665). Und so bricht sich die Ausweglosigkeit der zu spät 
erkannten und für immer verschlossenen unsäglichen Wahrheiten“ in einer 
wilden Verfolgungs- und Fluchtszene Bahn, die schließlich in der Metamor- 
phose ihr unendliches Ende findet. Philomela, die Nymphe, flieht in den 
Wald, Progne, die die Fassaden liebt, baut ihr Nest unter den Dächern der 
Häuser,” und Tereus trägt als Zeichen seiner männlichen Gewaltbereitschaft 


#5 Tereus fragt ebenso vergebens nach seinem Sohn wie Philomela nach ihrer 
Schwester gefragt hatte, vgl. v. 523. 

#6 Die Begriffe des nefas und der Wahrheit verschwimmen, weil auch die Wahr- 
heit nicht ausgesprochen wird. So ist Itys Symbol des nefas (vgl. oben S. 156) und 
gleichzeitig als unschuldiges Kind Symbol der Wahrheit, deren endgültiges Scheitern 
sich in seinem Tod manifestiert. 

457 ν᾿ 666-669: munc sequitur nudo genitas Pandione ferro. /corpora 
Cecropidum pennis pendere putares: /pendebant pennis. quarum petit altera 
silvas, /altera tecta subit, im Zusammenhang mit der bereits angesprochenen Bild- 
lichkeit des häuslichen Bereichs und der Wildnis, die Ovid hier mit den Begriffen 
silvas (v. 668) und tecta (v. 669) explizit noch einmal aufgreift, kann es m. E. nicht 
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und gewaltbereiten Männlichkeit für immer einen übermäßig langen Schna- 
bel vor sich her (inmodicum... rostrum, v. 673). 


Zusammenfassung 


Der Rollenkonflikt oder, allgemeiner ausgedrückt, die Polarität von Indivi- 
duum und Gesellschaft ist in der ovidischen Fassung des Mythos von Progne, 
Tereus und Philomela auf den unterschiedlichsten Ebenen und in den unter- 
schiedlichsten Ausprägungen anzutreffen und manifestiert sich in einer 
erschreckenden Ambiguität aller Personen und Beziehungen. Eine liebevolle 
Tochter verläßt ihren Vater, ein Ehemann betrügt seine Frau mit ihrer 
Schwester, eine Mutter ermordet ihren Sohn. Ein Barbar ist Verbündeter 
Griechenlands, zwei griechische Prinzessinnen werden zu wilden Barba- 
rinnen, Täter werden zu Opfern und Opfer zu Tätern. Die Welt zerfällt in 
Kultur und Barbarei, doch die Kultur ist nur der Schein, die Barbarei die 
allgegenwärtige Wirklichkeit. In den Palästen gelten die Gesetze der Wildnis, 
hinter den Masken regieren die zugleich selbstsüchtigen und selbstzerstöre- 
rischen Leidenschaften des Individuums. Unsägliches geschieht, weil 
niemand darüber spricht, und das Gesprochene — fas und fatum — wird zur 
willkürlich gesetzten Größe. Das Schweigen der Zivilisation wird zum Deck- 
mantel menschenverachtender Verbrechen. Die Sprache dient der Lüge und 
scheitert an der Wahrheit. Die Wahrheit verfault in den Seelen der Menschen 
und wird zum tödlichen Gift, das die Gesellschaft zerstört. 


Damit ist der Progne-Mythos eine Parabel oder, besser noch, ein 
Experiment, eine Fallstudie, in der Ovid alle bisher angedeuteten und 
teilweise durchaus sympathischen individuellen Bestrebungen mit letzter 
Konsequenz ‘zu Ende denkt’. Doch die eigentliche Gefahr ist nicht der 
Individualismus, sondern die Unehrlichkeit der ‘epischen’ Gesellschaft, die 
die gegen sie gerichteten Kräfte des Barbarischen und des Weiblichen zum 
‘Sperrgebiet’ erklärt, um sich nicht mit ihnen auseinandersetzen zu müssen. 
Damit liest sich das Schicksal der Pandioniden wie ein Plädoyer gegen all 
jene Tabus, mit denen eine Gesellschaft sich selbst ad absurdum führt. 


bezweifelt werden, daß Progne in die Schwalbe und Philomela in die Nachtigall ver- 
wandelt wird. Damit folgt Ovid hier wie auch andernorts (ars am. II 383, am. HI 6, 
T£., fast. II 8538, trist. III 12, 96) der Umkehrung Vergils, vgl. Bömer (1976), 5. 
1771. 


Althaea 


Die Vorgeschichte 


Nach Hypermestra, Medea und Scylla, die sich an der Schwelle des 
Erwachsenenalters von ihrer Tochterrolle lösen, und nach Progne, die sich 
erst nach fünf Ehejahren mit den Folgen ihres noch unbewältigten 
Rollenwechsels konfrontiert sieht, tritt mit Althaea, der Mutter des Meleager, 
nun eine lebenserfahrene Frau in den Kreis der ovidischen Konfliktträge- 
rinnen.” Dennoch wird das Schicksal dieser reifen Persönlichkeit in der 
Konzeption des Dichters in eine relative Nähe zu der vielleicht unreifsten und 
mädchenhaftesten der genannten Frauengestalten, der in pubertär kompro- 
mißloser Liebe zu Minos entbrannten Scylla, gerückt: zwischen der Tochter 
des Thestius und der Tochter des Nisus stehen nur einige wenige Episoden, 
die den Zyklus der Geschichten um Minos beschließen.**” 


Nachdem der iustissimus Minos ohne Rücksicht auf Scyllas enttäuschte 
Liebe von Megara nach Kreta aufgebrochen ist, um dort den Schandfleck 
seines eigenen Hauses, den Minotaurus, durch den kunstreichen Baumeister 
Daedalus — der letztlich durch die Tyrannei des Minos seinen Sohn verliert, 
als er mit ihm zu entkommen sucht - in ein Labyrinth einschließen zu lassen 
(vII 155ff.), und nachdem derselbe Schandfleck durch einen weiteren hero- 
ischen Herzensbrecher, nämlich Theseus, der die unglückliche Ariadne zu- 
nächst entführt und dann auf einer einsamen Insel zurückläßt (v. 175f.),'” 
endgültig beseitigt worden ist (v. 171), gelangt der athenische Königssohn 
auf der Suche nach weiteren ruhmreichen Abenteuern nach Calydon, das -- 


“88 Vgl. Offermann (1968), S. 47. 

9 Boillat (1976) weist zudem darauf hin, daß die Monologe der Althaea und der 
Scylla sich auch in der Anzahl der Verse ungefähr entsprechen (5. 107), die von ihm 
an gleicher Stelle angeführte inhaltliche Parallelität erscheint mir jedoch ein wenig 
oberflächlich: Althaea macht sich die Entscheidung gegen ihren Sohn weitaus schwe- 
rer als Scylla die Entscheidung gegen ihren Vater. 

490 Eine Tragödie, die von Ovid mit derselben ätzenden Kürze abgehandelt wird 
wie zuvor der durch Verrat erkaufte und dennoch ‘gerechte’ Sieg des Minos über 
Megara. Diese Kürze erklärte sich nicht nur aus der Tatsache, daß diese Ereignisse 
im Gesamtzusammenhang eher sekundär sind, sondern steht auch für die Leichtigkeit, 
mit der diese Helden jeglichen Anstand über Bord werfen. 
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ebenso wie einst Kreta — unter dem Zorn einer eifersüchtigen Gottheit zu 
leiden hat, die sich übergangen fühlt. 


Die motivische Verknüpfung der Geschichte Althaeas mit Scyllas 
unglücklicher Liebe ist gewohnt kunstvoll: in Minos und Theseus stellt Ovid 
zwei in Liebesdingen gewissermaßen vorbelastete und daher letztlich zwei- 
felhafte Helden nebeneinander; nach dem Auftreten des Theseus wird Minos, 
der als Bindeglied zu Scylla fungiert hatte, ausgeblendet, und die Parallelität 
der wegen unterlassener Opfer bestraften Länder Kreta und Calydon rückt in 
den Blick; und als diese Parallelität durch die Hervorhebung der eifersüch- 
tigen Göttin Diana hinreichend etabliert ist, tritt auch Theseus in den Hinter- 
grund und ist nur mehr einer unter vielen im Katalog der Helden, die den 
calydonischen Eber jagen. Und inmitten dieser ruhmreichen Taten verliert ein 
Mann, der zuvor den Sohn seiner Schwester aus Neid auf dessen Kunstfer- 
tigkeit getötet hat, seinen eigenen Sohn, weil dieser in jugendlichem Übermut 
von der Bahn abkommt, die sein Vater ihm vorgezeichnet hat, und sich der 
Hitze der Sonne allzusehr aussetzt, die so seinen Höhenflug abrupt been- 
det.“”' Damit sind die strahlenden Helden Minos und Theseus im Grunde nur 
Statisten, die vom Themenfeld der verlassenen Frau zu den Themenfeldern 
Rache und Eifersucht, Verwandtenmord und Generationenkonflikt überleiten 
— eine Überleitung, die gewiß nicht zufällig ist und die den Leser auf den 
Konflikt der Althaea einstimmen soll. Und auch der Spruch der in ihrer 
Eitelkeit verletzten Göttin könnte im Hinblick auf das spätere Handeln der 
Thestiade geradezu als prophetisch bezeichnet werden: at non impune 
Jferemus /quaeque inhonoratae, non et dicemur inultae (v. 279£.). 


Die Jagd 


Um dem zerstörerischen Wüten des von Diana gesandten Untiers ein Ende zu 
bereiten, sammelt Meleager eine Schar von Helden um sich (lecta manus 
iuvenum, v. 300), der sich auch die Jägerin Atalanta anschließt. Die nach- 
lässige Eleganz dieser androgynen Schönheit (facies, quam dicere vere/ 
virgineam in puero, puerilem in virgine possis, v. 322f.) verfehlt durchaus 


451 Boillat (1976) ist der Ansicht, daß die zärtliche und fürsorgliche Liebe des 
Daedalus im Kontrast zu Althaeas Grausamkeit steht (S. 102). Das damit implizit 
über Althaea gesprochene Urteil ist m. E. zu hart, und die Beziehung zwischen den 
beiden Elternschicksalen ist eher symbolischer Natur: Ikarus und Meleager sterben, 
weil sie die vorgezeichnete Bahn verlassen, nur daß dies für Ikarus im ganz konkre- 
ten, buchstäblichen, für Meleager aber im übertragenen Sinne gilt. 
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nicht ihre Wirkung (v. 317ff.): Meleager steht sogleich in Flammen,” muß 
seine Leidenschaft jedoch zunächst zurückstellen: die Jagd geht vor! (v. 328). 
Und so übertreffen die Helden einander mit mehr oder weniger ruhmreichen 
Taten,” bis schließlich die einzige weibliche Teilnehmerin ihre gesamte 
männliche Konkurrenz düpiert: Atalanta ist die erste, der es gelingt, dem 
Eber ein Haar zu krümmen (v. 3806). Und obwohl es tatsächlich kaum mehr 
ist als ein gekrümmtes Haar -- ihr Pfeil trifft den Eber hinter dem Ohr und 
ritzt ihm nur ein wenig die Haut (v. 382f.) —, gerät Meleager angesichts dieser 
Meisterleistung in Ekstase (nec tamen illa sui successu laetior ictus /quam 
Meleagros erat, v. 384f.). Das wiederum stachelt den Ehrgeiz der übrigen 
Männer an, und sie geben keine Ruhe, bis nach weiteren vergeblichen Versu- 
chen endlich der calydonische Königssohn selbst das rasende Tier mit zwei 
gelungenen Speerwürfen erlegt (v. 414ff.). Als rechtmäßiger Sieger aber faßt 
Meleager den verhängnisvollen Entschluß, Atalanta die aus Fell und Hauern 
des Ebers bestehende, heiß begehrte Jagdtrophäe zu schenken, womit er noch 
einmal die Leistung der Jungfrau über die seiner männlichen Gefährten stellt 
(v. 426ff.). Diese fühlen sich zurückgesetzt und sprechen Meleager das Recht 
zu einer solchen Entscheidung ab, wobei sich besonders die beiden Brüder 
seiner Mutter, die Thestiussöhne Plexippus und Toxeus, hervortun (v. 432ff.) 
— vielleicht in dem Glauben, dem Neffen gegenüber eine gewisse Autorität 
und auch gewisse Ansprüche zu besitzen. Dieser aber ist nicht nur der Sohn 
der Althaea und der Enkel des Thestius, er ist auch der Sohn des Mars 


#2 324-328: hanc pariter vidit, pariter Calydonius heros / optavit renuente 
deo flammasque latentes / hausit et Ὁ felix, si quem dignabitur' inquit / ‘ista virum!’ 
nec plura sinit tempusque pudorque /dicere... -- wenn Hehrlein (1960) schreibt, daß 
Ovid “die Liebe des Meleagros zu Atalanta nicht in seine Erzählung” einführe, so ist 
dies schlichtweg falsch. 

®3 So rettet Nestor sich in die Äste eines Baumes (v. 365ff.), Telamon stolpert im 
Eifer des Gefechts über eine Wurzel und stürzt der Länge nach zu Boden (v. 378f.), 
und Jason erlegt statt des wilden Ebers einen treuen und unschuldigen Jagdhund (v. 
4118), Elemente, die Otis (1966) zu Recht als grotesk -‘burlesk’ wäre vielleicht 
noch treffender — empfindet (5. 199). Er sieht in diesen ‘unpassenden’ Details ein 
Zeichen dafür, daß Ovid sich bei seinem Versuch, dem Mittelstück der Metamor- 
phosen einen augusteisch-vergilischen Anstrich zu geben, nicht ganz wohl gefühlt 
habe (S. 205); m. E. stellt sich allerdings angesichts einer solchen geradezu paro- 
distischen Darstellung die Frage, wie ernst Ovid es wohl mit diesem Versuch gemeint 
hat. Otis selbst revidiert seine Einschätzung in der zweiten Auflage seiner Ovid- 
Monographie (1970) und kommt zu dem Schluß, daß der Dichter in den betreffenden 
Passagen seiner kritischen Haltung gegenüber der augusteischen Ideologie Ausdruck 
verliehen habe (S. VIIf. und 351f.); vgl. auch Schmitzer (1990), S. 7. 
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(Mavortius, v. 437) und erweist sich mit seiner heftigen Reaktion als wür- 
diger Nachkomme des heißblütigen Kriegsgottes: wie zuvor den Eber, so 
durchbohrt er jetzt nacheinander beide Onkel mit seinem Speer (v. 437f£.). * 


Mutter und Schwester 


Unterdessen hat die Kunde vom Sieg über die Bestie die Stadt erreicht, und 
Althaea begibt sich zum Tempel, um den Göttern dafür zu danken, daß ihr 
Sohn das Reich von dem wütenden Untier befreit hat (dona deum templis 
nato viciore ferebat, v. 445). Gleichzeitig mit ihr aber treffen die Leichen 
ihrer ermordeten Brüder dort ein, und Althaea reagiert mit den vorgeschrie- 
benen Gesten der Trauer: sie tauscht das goldene Gewand gegen ein schwar- 
zes, schlägt sich auf die Brust und bricht in lautes Weinen aus.” Damit wird 
die Mutter des Meleager schon gleich zu Beginn ihres ‘Auftritts’ mit den 
beiden anderen Kindsmörderinnen der Metamorphosen in Beziehung gesetzt: 
wie Medea hat sie die letztlich entscheidene Begegnung auf dem Weg zum 
Tempel (vgl. VII 74ff.),”” und wie bei Progne die Nachricht vom Tod ihrer 
Schwester, so löst der Tod ihrer Brüder bei ihr den mechanischen Vorgang 


ον 439-444: ..hausitque nefando : pectora Plexippi, nil tale timentia, ferro: ‘ 
Toxea, quid faciat, dubium pariterque volentem  ulcisci fratrem fraternaque fata 
timentem haud patitur dubitare diu, calidumque priori caede recalfecit consorti 
sanguine telum. Ähnlich wie der gewalttätige Tereus macht auch Meleager mit dieser 
unkontrollierten Reaktion seinem Vater, dem Kriegsgott Mars, ‘alle Ehre’. 

455 Wenn Hehrlein (1960) Althaeas Tempelgang so interpretiert, daß Althaea hier 
gezielt “als liebende Mutter in die Erzählung” eingeführt und somit “die Darstellung 
des seelischen Kampfes (...) von Ovid gut vorbereitet” wird (S. 5), hat sie insofern 
recht, als in dieser Szene der äußere Rahmen des Konflikts — die Mutterliebe einer- 
seits, die toten Brüder andererseits — abgesteckt wird. Ob Althaeas Opfer sie jedoch 
als besonders liebevolle Mutter charakterisiert, läßt sich im Grunde nicht entscheiden: 
angesichts der Tatsache, daß Meleager das Land von einer furchtbaren Plage befreit 
hat, wird dieses Opfer von Althaea, der Gattin des calydonischen Königs, selbstver- 
ständlich erwartet. 

EV. 4476: quae plangore dato maestis clamoribus urbem inplet et auratis 
mutavil vestibus atras. 

#7 Offermann (1968) weist darauf hin, daß Althaeas Monolog “im Gegensatz zu 
allen anderen Monologen dieser Gruppe aus einer Wahrnehmung [entspringt], die für 
Althaea schmerzlich ist und den Affekt erregt” (S. 49). Zwar ist auch für Scylla eine 
Wahrnehmung Ausgangspunkt ihres Konflikts, doch löst diese keine schmerzliche, 
sondern eine freudige Erregung aus. 
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der rituellen Klage aus (vgl. VI 566ff.). 


Dann aber trifft die nächste Kunde ein: Meleager, Althaeas eigener Sohn, 
hat ihre Brüder Toxeus und Plexippus auf dem Gewissen (v. 449)! Diese 
Botschaft ruft in der trauernden Schwester eine merkwürdige Reaktion her- 
vor: sowie sie den Namen des Täters erfährt, verwandelt sich ihr Kummer in 
Zorn oder genauer: er verändert sich und äußert sich nun nicht mehr in 
Tränen, sondern in dem Wunsch nach Rache: amor poenae (v. 449) ἢ. 
Damit vollzieht sich in ihrer Seele derselbe “emotionale Richtungswechsel’, 
den Progne von ihrer Schwester Philomela verlangt hat: non est lacrimis 
hoc... agendum, / sed ferro (VI 611f.). Das Erstaunliche daran aber ist, daß 
dieser Richtungswechsel durch den Namen ihres eigenen Sohnes ausgelöst 
wird. Vorher hat Althaea nur Trauer empfunden, jetzt aber will sie Vergel- 
tung. Das Umgekehrte wäre verständlicher gewesen: eine ziellos auf die Be- 
strafung des noch unbekannten Täters sinnende Schwester, deren Zorm sich 
dann, als sie erfährt, daß ihr eigener Sohn die Tat begangen hat, in hilflose 
Verzweiflung wendet.” 


Man kann nur vermuten, was Althaea in diesem Moment bewegt, doch 
ihre ebenso spontane wie rätselhafte Reaktion setzt eines zwingend voraus: 
das Verhältnis zwischen Mutter und Sohn kann nicht ungetrübt gewesen 
sein.” Es ist nicht auszuschließen, daß Ovid an dieser Stelle mit dem 
Vorwissen des Lesers spielt und — sicherlich zu Recht — die Kenntnis der 
euripideischen Tragödie voraussetzt, in der die Liebe Meleagers zu Atalanta 
ihn bereits mit seiner Mutter entzweit hat.”°' Vermutlich hat Althaea mit dem 
Namen des Mörders auch die näheren Umstände der Tat erfahren, obwohl sie 
selbst diese mit keiner Silbe erwähnt. Der fragliche Vers jedenfalls enthält 
zwei Hinweise auf das, was möglicherweise in der Thestiustochter vorgeht, 


#8 \V_ 449£.: at simul est auctor necis editus, excidit omnis / luctus οἱ a lacrimis 
in poenae versus amorem est. 

“7 Boillat hat diesen Gedanken m. E. treffend formuliert und kommt zu dem 
interessanten Schluß: “Elle donne l’impression qu’elle pardonnerait le crime ἃ 
n’importe qui, sauf ἃ son fils.” (5. 78). 

°00 Yehrlein (1960) allerdings ist der Ansicht, daß Ovid alle vorherigen Differen- 
zen zwischen Althaea und Meleager absichtlich unerwähnt gelassen habe, “damit ihr 
innerer Kampf um die Entscheidung in seiner ganzen Grausamkeit sichtbar wird” (S. 
6). Sie begründet Althaeas Reaktion damit, daß “die Pflicht zur Blutrache (...) im an- 
tiken Denken einen bedeutenden Raum” einnimmt (5. 6, Anm. 2), was sicherlich zu- 
trifft, aber nicht erklärt, weshalb der Rachegedanke erst mit der Erwähnung Mele- 
agers akut wird. 

501 Vgl. Hehrlein (1960), 5. 5f. 
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als sie erfahren muß, daß ihr Sohn der auctor necis gewesen ist (v. 449).°% 
Zum einen stellt der in dieser Fügung ungewöhnliche Begriff eine direkte 
Verbindung zu jener Szene her, in der Meleager schon einmal so genannt 
worden ist: derselbe Mann, der für die Brüder seiner Mutter zum auctor 
necis geworden ist, hat sich Atalanta gegenüber als auctor muneris hervor- 
getan (v. 430.436) und damit den Streit um die Jagdtrophäen ausgelöst.” 
Durch die Wortwahl beschwört Ovid das Bild der beginnenden Zwistigkeiten 
noch einmal herauf und legt damit die Schlußfolgerung nahe, daß auch 
Althaea über die Umstände der Tat ‘im Bilde’ ist. Dennoch ist es kaum 
vorstellbar, daß der Zorn über einen aus purer Schwärmerei und einer Lie- 
beslaune heraus begangenen Mord genügen sollte, um in einer Mutter den 
Wunsch nach dem Tod des eigenen Sohnes — denn um nichts Geringeres geht 
es hier! — aufkeimen zu lassen. 


Zum anderen jedoch weist der gleichfalls ungewöhnliche Begriff amor 
poenae”” (v. 450) darauf hin, daß zwischen Althaeas mütterlicher Liebe und 
ihrem Wunsch, Meleager zu bestrafen, ein noch verborgener Zusammenhang 
besteht, der vielleicht erst im Laufe ihres Monologes deutlicher erkennbar 
werden wird. Zunächst bleibt nur die verwirrende Feststellung, daß der Leser 
anstelle einer von Liebe zu ihrem Sohn erfüllten Mutter eine Mutter gefunden 
hat, die die Bestrafung ebendieses Sohnes liebt.’ 


502 Ἐς wäre sogar denkbar, daß mit auctor necis Atalanta selbst gemeint ist, denn 
auch Althaea bezeichnet sich später als aucior mortis (v. 493), die Verwendung des 
Begriffs als Bezeichnung für eine Frau ist demnach möglich. 

>03 Bömer (1977) weist darauf hin, daß auctor necis “zuerst hier, dann IX 214” in 
der Bedeutung ‘Mörder’ verwendet wird (S. 146). Der Begriff auctor muneris fällt 
durch seine Stellung im Vers auf: aucior erscheint einmal in letzter (v. 430), das 
andere Mal in erster Position (v. 436), so als wollte Ovid den Leser gleichsam mit der 
Nase auf dieses Wort stoßen. Außerdem wird Meleager bereits im Zusammenhang 
mit seinem Jagderfolg als valneris auctor bezeichnet (v. 418). 

ὍΣ Damit werden die streitenden Parteien einander nochmals in aller Klarheit 
gegenübergestellt: Meleager steht zwischen Atalanta einerseits und Plexippus und 
Toxeus andererseits, die die Jägerin zudem in der eigentlichen Streit-Szene sehr ent- 
schieden darauf aufmerksam machen, daß sie nicht zur Familie gehört: pone age nec 
titulos intercipe, femina, nostros! (v. 433). 

°0 Vgl. Bömer (1977), 5. 146. 

°06 Anderson (1972) ist - sicherlich zu Recht - der Ansicht, daß sich in diesem 
Begriff Althaeas Konflikt zwischen “a perverse love of punishing” und “a natural 
maternal love” ankündigt (S. 372). Inwieweit diese beiden Arten von Liebe jedoch 
miteinander in Zusammenhang stehen, einander bedingen oder vielleicht sogar iden- 
tisch sind, wird erst später geklärt werden können. 
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Schon bald aber erfährt man mehr. Althaea hat, obwohl sie ‘nur’ eine Frau 
ist, zwar nicht moralisch, aber faktisch durchaus die Macht, über Leben und 
Tod ihres Sohnes zu entscheiden. Denn gleich nach dessen Geburt erschienen 
ihr die Schicksalsgöttinnen und warfen ein geheimnisvolles Holzscheit in die 
Flammen ihrer Feuerstelle, von dem sie die Lebenszeit Meleagers abhängig 
machten (v. 451ff.). Sobald die Parzen den Raum wieder verlassen hatten, 
stürzte Althaea vor, rıß das bereits brennende Scheit aus dem verzehrenden 
Feuer, löschte die Glut und barg das Holz im Innersten des Hauses” - in 
demselben, zurückgezogenen und verborgenen weiblichen Machtbereich 
also, in dem sich auch das Schicksal des Itys erfüllt hatte (vgl. VI 638). 
Althaea hat damit nicht nur als Schwester der Ermordeten die Pflicht -- sie hat 
auch, und das ist für eine Frau ungewöhnlich, die Möglichkeit, ihre Brüder zu 
rächen. Das mag zwar die Tatsache erklären, daß erst die Erwähnung 
Meleagers den Rachegedanken überhaupt hervorruft, weil der eigene Sohn 
damit tatsächlich der einzige Mensch ist, an dem Althaea ihre Rache voll- 
ziehen kann — weshalb aber dieser Wunsch nach Vergeltung so schnell und so 
ungeschminkt zutage tritt, bleibt noch immer im dunkeln. Obwohl der Leser 
von keiner weiteren Schuld Meleagers erfährt, reagiert Althaea mit der 
ungeduldigen Kompromißlosigkeit”® einer schon lange enttäuschten und ver- 
bitterten Mutter: das Maß ist voll, der Mord an den Brüdern hat das Faß zum 
Überlaufen gebracht. 


Und so trifft sie nun rasch und sachlich die nötigen Vorbereitungen: sie 
holt das Scheit aus seinem Versteck, befiehlt, Holz aufzuschichten und legt 
selbst das Feuer an den Stapel (v. 460ff.). Dann aber tritt die mütterliche 
pietas unvermittelt in den Vordergrund: viermal versucht sie erfolglos, das 
Leben ihres Sohnes den Flammen zu übergeben,’ Mutter und Schwester 
kämpfen in ihr, und jeder der beiden Namen”"® -- jede der beiden Rollen mit 


ὌΝ 455-458: ...quo posiquam carmine dicto/excessere deae, flagrantem 
mater ab igne/eripuit ramum sparsitque liquentibus undis./ille αἷμ fuerat 
penetralibus abditus imis. 

Ὁ Aus dieser Haltung heraus fragt sie auch gar nicht weiter nach denjenigen 
Details der Tat, die Meleager vielleicht entlasten oder gar entschuldigen könnten, vgl. 
Boillat (1976), S. 78. 

Ὅν 462£.: tum conata quater flammis inponere ramum / coepta quater tenuit — 
auch Hypermestra hatte — allerdings dreimal — vergeblich versucht, Lynceus das 
Schwert in die Brust zu stoßen (vgl. her. XIV 45f.) 

ἼΟν 464: ei diversa trahunt unum duo nomina pectus. Ebenso wie die Rolle ist 
auch der Name etwas, was mit dem Selbstverständnis einer Person, vor allem aber 
mit den von außen an sie herangetragenen Erwartungen zu tun hat: es sind immer die 


168 Mutter und Schwester 


den an 516 geknüpften Verpflichtungen — zieht ihr Herz in eine andere 
Richtung. Der in ihr tobende Konflikt (pugnat materque sororque, v. 463)" 
malt sich in ihrer Miene, die sich verhärtet und dann wieder weich wird, in 
ihren Augen, die vor Zorn lodern und dann wieder vor Tränen überfließen, 
und in ihrem Blut, das hochkocht und dann wieder zum Herzen strömt und 
ihr Gesicht erblassen läßt.”'” Keine der bis hierher vorgestellten Frauen hat 
Ovid so eindrucksvoll und detailliert aus der Position des objektiven Beob- 
achters beschrieben, bei keiner hat sich der gnadenlose und erbitterte Kampf 
in einer solchen Anschaulichkeit auch physisch manifestiert.”'” Im Unter- 
schied zu Medea, die zwischen ihren individuellen Wünschen und den sich 
letztlich als tot und leer erweisenden Prinzipien ihrer Erziehung schwankt, im 
Unterschied zu Scylla, die sich in ihrer jugendlichen Unbekümmertheit rasch 
und leicht von ihrer Tochterrolle löst, und im Unterschied zu Progne, deren 
mütterliche Gefühle für Itys unecht und stilisiert wirken,'* durchleidet 
Althaea einen authentischen, weil für den objektiven Beobachter zweifelsfrei 
feststellbaren Konflikt zwischen zwei gleichermaßen intensiv empfundenen 
und verpflichtenden Teilen ihrer Identität: dem Teil, der Meleager vernichten 
und dem, der sein Leben bewahren will.”'” In dieser vollendeten Aporie 
verharrt sie eine Weile, unfähig, einen Schritt in die eine oder in die andere 


anderen, die einen Menschen bei seinem Namen rufen. Auch hier wirkt der Begriff 
sehr anschaulich und läßt vor dem inneren Auge des Lesers das Bild einer Althaea 
entstehen, die zwischen ihren Brüdern und ihrem Sohn hin- und hergerissen ist. Beide 
Parteien rufen sie bei ihrem Namen, dem Namen der Mutter einerseits, dem der 
Schwester andererseits. Zur Bedeutung des Namens bei Ovid vgl. auch Anderson 
(1972), 5. 20f.). 

SI An solchen Formulierungen — vgl. auch den weiter unten zitierten Vers 475 — 
wird deutlich, daß Ovid seine Mythengestaltung bewußt auf den Rollenkonflikt 
zugeschnitten hat. 

>12 V. 465-470: saepe metu sceleris pallebant ora futuri, /saepe suum Ffervens 
oculis dabat ira ruborem, “61 modo nescio quid similis crudele minanti / vultus erat, 
modo quem misereri credere posses; /cumque ferus lacrimas animi siccaverat 
ardor, / inveniebantur lacrimae Iamen... 

>13 Vgl. Ortega (1958), 5. 74; Hehrlein (1960), 5. 7. 

Ἢ Hypermestras Situation kann hier nicht zum Vergleich herangezogen werden, 
weil sie von sich selber spricht — von objektiven äußeren Zeichen ihres seelischen 
Kampfes kann also hier nicht die Rede sein. 

°5 Hehrlein (1960) bezeichnet Althaeas Monolog “als Ausdruck des ergrei- 
fendsten Konflikts”, weil sie mit keiner der zur Wahl stehenden Alternativen glücklich 
werden kann (S. 5). Wie ergreifend und zuiefst tragisch dieser Konflikt tatsächlich ist, 
wird im weiteren Verlauf noch deutlich werden. 
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Richtung zu tun, weil beide Kräfte mit derselben Gewalt an ihr zerren.’'° 
Dann aber neigt sich die Waagschale zuungunsten ihres Sohnes: incipit esse 
iamen melior germana parente (v. 475). Althaea entschließt sich, die 
Schatten ihrer ermordeten Brüder mit Blut zu versöhnen und den, den sie 
hiebt, aus Liebe zu töten -- impietate pia est (v. 477). 


Der Monolog 


Erst zu diesem Zeitpunkt, als der Leser im Grunde schon weiß, was 
geschehen wird, setzt der Monolog ein,’'* der den Konflikt und seine Ent- 
scheidung nachvollziehbar machen soll und der Althaeas innere Entwicklung 
von der anfänglichen Entschlossenheit über die vier vergeblichen Versuche, 
das Scheit in die Flammen zu werfen, bis hin zur endgültigen und verzweifel- 
ten Ausübung ihrer Macht über Meleagers Leben in ihren eigenen Worten 
widerspiegelt. Und schon der Beginn ist bezeichnend: ihr Innerstes wird sie 
auf diesem Scheiterhaufen verbrennen (rogus iste cremet mea viscera, v. 
478), die Frucht ihres Leibes, aber auch das, was ihre eigene Identität im 
Innersten ausmacht. Die Schwester Althaea ist bereits gestorben, denn seit 
dem Tod ihrer Brüder ist sie niemandes Schwester mehr, und nun wird mit 
der Rache, zu der sie sich im Gedenken an diese nun sinnlos gewordene 
Schwesternrolle verpflichtet glaubt, auch die Mutter Althaea endgültig aufhö- 
ren zu existieren.” 


°16 Ortega (1958) bezeichnet den Vergleich mit dem hin- und herschlingernden 
Schiff als episch (S. 74), und es ist vielleicht kein Zufall, daß Ovid Althaeas emotio- 
nale Lage mit einem Bild veranschaulicht, das in den Bereich männlicher Aktion 
verweist. 

°7 Es ]äßt sich also aus dem Text selbst widerlegen, was Hehrlein (1960) in 
Anlehnung an Heinze (1919), S. 119, schreibt, daß nämlich “der Ausweg nicht in der 
Entscheidung für das eine oder das andere der beiden Gefühle, sondern für beide” 
liege. Zwar wird die endgültige Entscheidung bis zum Schluß des Monologes hinaus- 
gezögert, doch Ovid sagt eindeutig, daß die “Schwester” über die “Mutter”zu siegen 
beginnt, vgl. auch Ortega (1958), S. 75, Anderson (1972), S. 20. Es wird allerdings 
noch zu zeigen sein, daß die Entscheidung nur deshalb zustande kommt, weil die 
Mutter der Schwester letztlich zum Sieg verhilft, das heißt, weil es auch seitens der 
Mutter Emotionen und Ressentiments gibt, aus denen heraus sie sich unbewußt den 
Tod ihres Sohnes wünscht. 

>18 Diese Tatsache nimmt dem Monolog nichts von seiner Bedeutung, im 
Gegenteil, vgl. Offermann (1968), 5. 49f. 

519 An diesem Punkt sei schon einmal darauf hingewiesen, daß Althaeas Töchter in 
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Noch immer scheinbar unangefochten in ihrem Vorhaben” wendet 
Althaea sich nun an die Rachegöttinnen, und doch werden schon in diesen 
Gesten und in dieser Beschwörung der Eumeniden erste Zweifel spürbar. 
Nicht nur, daß die unglückliche Frau bei den Furien gleichsam händeringend 
eine Legitimation ihres ungeheuren Vorhabens zu suchen scheint -- sie 
erkennt auch mit aller Klarheit die grausame Absurdität ihres eigenen 
Tuns,”' ja vielleicht sogar die erschreckende Perspektivlosigkeit der Rache 
an sich: sie rächt und begeht einen Frevel, sühnt Mord durch Mord,” häuft 
Verbrechen auf Verbrechen und Begräbnis auf Begräbnis (in scelus 
addendum scelus est, in funera funus, v. 484). Hinter alledem steht die 
unausgesprochene Frage, ob denn des Mordens nicht genug, ob denn wirklich 
immer wieder Blut mit Blut abzuwaschen sei -- erstaunliche Gedanken für 
eine Frau, die die Rache so ernstnimmt, daß sie ihr den eigenen Sohn opfert. 


Dann aber tritt ein neuer Aspekt in den Vordergrund: domus impia (v. 
485) — das Haus, die Familie, die Dynastie soll zugrunde gehen, Oeneus soll 
sich nicht an den ruhmreichen Taten seines Kronprinzen erfreuen dürfen, 
während Thestius trauert und mitansehen muß, wie seine Linie erlischt (an 
felix Oeneus nato victore fruetur, / Thestius orbus erit?, v. 487.). Es ist eine 
merkwürdige Gegenüberstellung, die Althaea hier vornimmt, und es ist zu- 
mindest für eine Frau auch ein merkwürdiges Denken, das in diesen Worten 
zutage tritt. Althaea denkt in dynastischen und politischen Begriffen, in 
Begriffen von Ruhm, Ehre und Untergang, für sie ist Meleager in diesem 
Moment keine Person, die für sich selbst steht, sondern der designierte 
Nachfolger des calydonischen Königs Oeneus und damit der Vertreter eines 
Herrscherhauses. Zu diesem Haus aber, das doch eigentlich durch ihre Ver- 
mählung mit Oeneus früher oder später auch ihr Haus und ihr Zuhause 
geworden sein sollte, geht Meleagers Mutter merklich auf Distanz, sie 
bezeichnet es als impia und gönnt ihm kein Glück, das nicht auch dem Haus 
ihres Vaters Thestius zuteil werden kann.” Was für Progne Gültigkeit hatte, 


keiner Weise zur Sprache kommen. Althaea scheint ihr Mutter-Sein nur über 
Meleager zu definieren. 

’20 Vgl. Offermann (1968), 5. 47. 

°?! Althaea ist sich der Tragweite und vor allem auch der Frevelhaftigkeit ihrer 
geplanten Handlung offenbar bewußt, vgl. Ortega (1958), 5. 76; Hehrlein (1960), 5. 
9, Offermann (1968), 5. 47. 

22 Meisterhaft weist Ovid hier (mors morte pianda est, v. 483) durch das Gerun- 
div pianda wieder auf das Wortfeld der pietas, die damit in eine im Grunde unmög- 
liche Nähe zur Tötung eines Menschen gerückt wird. 

°2 Hier greift die von Loraux (1992) formulierte Gesetzmäßigkeit, daß Kindsmör- 
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gilt nun auch hier: Althaea hat sich mit ihrer Rolle als Gattin des calydoni- 
schen Königs nicht identifiziert und ist in ihrem seltsam unweiblich anmuten- 
den “Adelsstolz’””* dem Geschlecht der Thestiaden in jedem Falle stärker 
verbunden als dem der Oeniaden. Ihr Mann soll an Meleager keine Freude 
haben, und fast gewinnt man den Eindruck, als trage Althaea einen lange 
gehegten Groll in sich, weil sie mitansehen muß, wie ihr Sohn -- den sie im 
übrigen nicht von Oeneus, sondern von Mars empfangen hat” - mit seinen 
Heldentaten zum Ruhm der Herrscher von Calydon beiträgt. Es ist nicht nur 
die Pflicht, ihre Brüder zu rächen, die Althaeas Handlungsweise bedingt: 
ganz leise klingen in ihren eigenen Worten andere Motive an, die etwas mit 
Stolz und auch etwas mit Eifersucht zu tun haben, Motive, die schließlich 
dort den Ausschlag geben werden, wo der Gedanke der Rache alleine viel- 
leicht nicht stark genug gewesen wäre. 


Mit der Gegenüberstellung der Oeniaden und der Thestiaden hat Althaea 
den unsicheren Boden moralischer Kategorien wie nefas und scelus verlassen 
und sich gewissermaßen im letzten Augenblick, unmittelbar ehe Zynismus 
und Bitterkeit ihr Herz überfluten, auf den festen Untergrund einer geradezu 
mathematisch anmutenden Logik gerettet:””° es ist gerecht, wenn beide Häu- 
ser Trauer tragen müssen (melius lugebitis ambo, v. 487). Und so wendet sie 
sich nun mit neuer Entschlossenheit in feierlicher Rede an die Manen ihrer 
ermordeten Brüder. Dennoch haben ihre Worte auch diesmal wieder etwas 
Beschwörendes: officium sentite meum (v. 489) — die unglückliche Frau ist 
verzweifelt bemüht, an der Heiligkeit und Unausweichlichkeit ihrer Rache 
keinerlei Zweifel aufkommen zu lassen, sie betont, wie hart dieses Opfer sie 
ankommt, und sie möchte, daß die Brüder ihre Treue und Pflichterfüllung zur 
Kenntnis nehmen und billigen. Fast drängt sie ihnen ihre Gabe auf, das Leben 


derinnen nie ihre Töchter, sondern immer ihre Söhne töten und daß es ihnen dabei 
vor allem darum geht, “den Gatten zu treffen, der als Vater (...) schuldig ist, die Be- 
ziehung der Unmittelbarkeit zu dem Kind zerstört zu haben” (S. 65). 

* Es mag sein, daß Althaea sich nun stellvertrend für ihre toten Brüder einer 
solchen ehrgeizigen Denkweise befleißigt, und es ist im Grunde auch nicht überra- 
schend, daß der Tod der beiden einzigen männlichen Erben des Thestius ihre 
Gedanken in solche Bahnen lenkt. Die Mißgunst gegenüber der Dynastie ihres eige- 
nen Mannes scheint jedoch tiefer zu wurzeln und trägt wohl ursprünglich matriar- 
chalische Züge, vgl. unten S. 173, Anm. 529. 

°> Darauf, daß Ovid diese Sagenüberlieferung kennt und auch hier verwendet, 
deutet das Attribut Mavortius in Vers 437 hin, vgl. Anderson (1972), S. 370. 

26 Auch Bömer (1977) bezeichnet das melius lugebitis ambo als “eine für unsere 

Zeit etwas merkwürdige Logik” (S. 153). 
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ihres mißratenen Sohnes oder das böse Unterpfand ihrer Mutterschaft: 
accipite... uteri mala pignora nostri! (v. 490). Schon streckt sie die Hand 
aus, um das Scheit ins Feuer zu werfen. 


Dann aber versagt diese Hand ihr den Dienst. Als hätte der Gedanke an 
ihre Mutterschaft sie plötzlich verwandelt, bricht Althaca in Wehklagen aus. 
Mit einem Mal fällt das Gebahren der stolzen und zornigen Rächerin von ihr 
ab, und zurück bleibt eine schwache Frau, eine zutiefst erschrockene Mutter, 
die mit schonungsloser Klarheit erkennt, zu welch widernatürlicher Tat sie 
sich beinahe hätte hinreißen lassen (ei mihi! quo rapior?, v. 491). Schon 
bittet sie ihre Brüder um Nachsicht. Wohl hat Meleager für seine Mordtat 
den Tod verdient — wieder versucht sie mit keiner Silbe, den Sohn zu 
entschuldigen --, doch nicht sie will die Strafe vollstrecken (mortis mihi 
displicet auctor, v. 493). Sie kann es nicht, sie ist ja seine Mutter! Doch 
gerade deswegen — und das weiß Althaea ebensogut wie der Leser - ist sie 
die einzige, die für diese furchtbare Aufgabe in Frage kommt. Ihre Rolle als 
Schwester der Thestiaden verpflichtet und ihre Rolle als Mutter des Meleager 
— und damit als Hüterin des schicksalhaften Holzscheits — befähigt sie dazu, 
ihn zu töten. Niemand sonst hat die Macht, den mächtigen Heros und ruhm- 
reichen Prinzen zur Rechenschaft zu ziehen: wenn Althaea es nicht tut, bleibt 
der Mord an den Thestiaden ungesühnt. 


Dieser Gedanke aber gibt dem Zorn Althaeas neue Nahrung. Die Vorstel- 
lung, daß Meleager ungestraft, lebendig, siegreich und gebläht vor Stolz auf 
seine Tat (ipso/successu tumidus, v. 494f.) — jenen Jagdzug, den er mit der 
Ermordung seiner Onkel ‘gekrönt’ hat -- über Calydon herrschen soll, wäh- 
rend Plexippus und Toxeus als kümmerliche Asche und blutleere Schatten 
ungerächt bleiben (vos cinis exiguus gelidaeque iacebitis umbrae?, v. 496), 
ist ihr unerträglich. Das wird sie nicht zulassen (haut equidem patiar, v. 
497)! Wieder ist es auffällig, durch welche Begriffe und Bilder die Thestius- 
tochter ‘in Rage gerät’. Vor dem inneren Auge des Lesers entsteht das Bild 
eines hochmütigen und größenwahnsinnigen jungen Mannes, der mit stolz- 
geschwellter Brust auf dem calydonischen Königsthron sitzt und dem nie- 
mand Einhalt gebietet. 


Althaea interpretiert das Verhalten ihres Sohnes in einer Weise, die man 
nur als aggressiv oder böswillig bezeichnen kann -- sie versucht nicht nur 


21 Ortega (1958) liest aus dieser Formulierung, daß Althaeas Opfer “das eigene 


mütterliche Wesen als mißlungen enthüllt” (5. 76), gewiß scheitert und endet ihre 
Mutterschaft mit der Opferung Meleagers, gleichzeitig ist diese aber auch Manife- 
station und damit Erfüllung ihrer mütterlichen Macht. 
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nicht, seine Beweggründe zu verstehen, sondern unterstellt ihm außerdem, 
ohne daß sie dazu Veranlassung hätte, daß er sich der blutigen Tat auch noch 
rühmen wird. Aus ihren Worten spricht eine tiefe Abneigung — die Abnei- 
gung einer Frau gegen die männlichen Vorstellungen vom Recht des Stär- 
keren oder die Abneigung einer Mutter gegen den ihr zunehmend entgleiten- 
den Sohn oder beides: eben der Zorn darüber, hilflos mitansehen zu müssen, 
wie der eigene Sohn zu einem Fremden wird, der ihre Brüder tötet, der zum 
Mann heran-‘reift’ und damit Teil einer Welt wird, zu der sie keinen Zugang 
hat. Aber Althaea muß ja gar nicht hilflos zusehen, sie hat ja noch immer 
Macht über ihren Sohn, sie kann ihn zurückgewinnen, und dann wird er nur 
noch ihr gehören!””® Soll er doch untergehen, und das Reich und die Hoff- 
nung und die Vaterstadt mit ihm (pereat sceleratus et ille/spemque patris 
regnumque Irahat patriaeque ruinam, v. 497f£.)! In diesem Moment verspürt 
Althaea eine tiefe Befriedigung bei der Vorstellung, daß sie, eine schwache 
Frau, die Möglichkeit hat, alle nur denkbaren männlichen Träume wie eine 
Seifenblase zerplatzen zu lassen.” 


Fast im selben Augenblick aber bricht ihre Stimmung erneut um.” Voller 
Entsetzen erkennt Althaea, daß das Mütterliche sich doch in dem unerschüt- 
terlichen Willen äußern müsse, das Leben des Kindes um jeden Preis zu 


28. Nicole Loraux (1992) hat den ergreifenden Gedanken formuliert, daß die 
durch Schwangerschaft und Geburt bedingte intime Bindung zwischen einer Frau und 
ihrem Kind der Mutter eines Sohnes erst wieder im Rahmen des Begräbnisritus ge- 
stattet ist: erst, wenn er tot ist, kehrt der Sohn in den Schoß der Mutter zurück (S. 
5181). Die Gesellschaft, die das Leben ihrer Kinder von ihnen fordert, verurteilt die 
Mütter von Söhnen zu Trauer und Verzicht. 

°? Ursprünglich ist im Althaea-Mythos vermutlich der Konkurrenzkampf zwi- 
schen matriarchalischen und patriarchalischen Strukturen gestaltet, vgl. 1. J. 
Bachofen. Das Mutterrecht. Eine Auswahl herausgegeben von Hans-Jürgen 
Heinrichs. Frankfurt am Main 1975, S. 267. Dieser urtümliche Antagonismus wird in 
der ovidischen Gestaltung in den Konflikt zwischen weiblich-elegischer und 
männlich-epischer Sphäre überführt. Aus einer Mutter, die durch die Tötung des 
eigenen Sohnes die Macht ihrer eigenen Familie zurückerobert (nach dem 
Mutterrecht wäre das Erbe der Thestiaden an den Schwestersohn Meleager ge- 
gangen, vgl. Bachofen, a. a. O., 5. 80 und 118f.), wird eine Mutter, die die 
‘“Abnabelung’ ihres Sohnes gleichsam rückgängig machen will und versucht, ihn in 
ihre weibliche, private Sphäre zurückzuholen. Damit geht es nicht mehr allein um 
machtpolitische, sondern auch um menschlich-emotionale Fragen. 

°%0 Auch in diesem abrupten Wechsel von einem Extrem ins andere zeigt sich die 
Intensität von Althaeas Konflikt: “eine Kraft löst die andere ab, wenn diese am 
stärksten wirkt, ” schreibt Offermann (1968), S. 47. 
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erhalten. Sie kann doch nicht Meleagers Mutter sein und zugleich seinen Tod 
wollen: mens ubi materna est? (v. 499). Wo ist ihr mütterlicher Instinkt, 
ihren Sohn zu beschützen? Und wenn schon die Instinkte verschüttet, die 
Emotionen fehlgeleitet sind — kann nicht die pietas ihr Einhalt gebieten: ubi 
sunt pia iura parentum? (v. 499). Haben denn die allgemeinen moralischen 
Vorstellungen und Erwartungen keine Bedeutung mehr für sie? Was ist mit 
ihrem Pflichtgefühl?””' Verzweifelt und zugleich verwundert über sich selbst 
sucht Althaea auf allen Ebenen ihres Wesens nach ihrer verlorengegangenen 
Mutterliebe, die jedoch nicht wirklich verlorengegangen ist, sondern so ent- 
setzlich verzerrte Züge angenommen hat, daß die Mutter selbst 516 nicht mehr 
zu erkennen vermag. Als sie weder auf der vorrationalen noch auf der mora- 
lischen Ebene Argumente findet, die für Meleagers Leben sprechen und sie 
überzeugen, wendet sie sich schließlich der rationalen Ebene einer kühlen 
Kosten-Nutzen-Rechnung zu: sollen denn die langen Monate der Schwanger- 
schaft umsonst gewesen sein (ei quos sustinui bis mensum quinque labores, 
v. 500)? 


Damit aber begibt sie sich auf ein für Meleager gefährliches Terrain: er 
hat ihr schon vor seiner Geburt, bei seiner Geburt und auch gleich danach 
wieder Mühsal und Schmerzen bereitet, und nun tut er es erneut. Sie hat ihm 
das Leben geschenkt — und er lohnt es ihr, indem er ihre Brüder ermordet. 
Der Gedanke an ihre Schwangerschaft, mit dem Althaea eigentlich die Innig- 
keit der Bindung zwischen Mutter und Sohn hatte heraufbeschwören wollen, 
wird nun zum Ausdruck latenter Aggressionen und enttäuschter Ansprüche. 
Zunächst führt ihr die Erinnerung jene Szene kurz nach der Geburt ihres 
Sohnes vor Augen, die der Leser bereits aus den dem eigentlichen Monolog 
vorangestellten Versen kennt: noch ermattet von den Mühen der Niederkunft 
(cum partus enixa iaceret, v. 451) muß die Mutter Meleagers mitansehen, 
wie die Schicksalsgöttinnen ein geheimnisvolles Holzscheit ins Feuer werfen, 
an dem, wie sie sagen, das Leben des soeben geborenen Kindes hängt. Mit 
letzter Kraft rafft sie sich auf und entreißt das Scheit den verzehrenden 
Flammen. Kaum ist die schwere Zeit der Schwangerschaft vorüber, kaum 
sind die Schmerzen und Gefahren der Geburt überstanden, bereitet dieses 
Sorgenkind seiner Mutter neuen Kummer. Offenbar genügt es nicht, daß sie 
ihn einmal zur Welt gebracht hat, sie muß ihm gleich noch ein zweites Mal 
das Leben schenken! Hätte sie doch damals ihre Erschöpfung und Lethargie 


531 Anderson (1972) spricht in diesem Zusammenhang ebenfalls von den an die 
Rolle der Mutter geknüpften Verpflichtungen: “she has obligations of pietas to 
Meleager” (S. 376). Das bedeutet nicht, daß Althaea Meleager nicht liebt — nur 
äußert sich diese Liebe nicht in dem Wunsch, sein Leben zu erhalten. 
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nicht überwunden, wäre sie doch liegengeblieben und hätte das Scheit — und 
damit das Leben des Neugeborenen -- seinem Schicksal überlassen (o utinam 
primis arsisses ignibus infans, v. 501)! Sie muß ihn ja nun ohnehin töten — 
und was wäre ihr nicht alles erspart geblieben, wenn sie es damals schon hät- 
te geschehen lassen! Ihre Brüder wären noch am Leben, und sie selbst müßte 
sich nicht zu dieser schwersten aller Entscheidungen durchringen. 


Sodann bringt die Erinnerung an die Umstände von Meleagers Geburt 
Althaea auf einen neuen Gedanken: vixisti munere nostro (v. 502). Meleager 
verdankt ihr sein Leben. Sie hat es ihm geschenkt, und das nicht nur ein-, 
sondern sogar zweimal. Er aber hat dieses Geschenk seiner Mutter gegen sie 
eingesetzt und damit seinen Anspruch auf dieses Leben verwirkt. Er hat es 
mißbraucht und muß es daher wieder hergeben. Althaea ist nicht nur die ein- 
zige, die als Rächerin ihrer Brüder die Pflicht hat, Meleager zu töten, sie ist 
nicht nur die einzige, die als Hüterin des Holzscheits die Macht hat, ihn zu 
töten — sie ist, so glaubt sie, auch die einzige, die das Recht dazu hat. Sie 
fordert das Leben ihres Sohnes von ihm zurück, wobei sie gleichzeitig jede 
Verantwortung von sich weist: ihr verdankt er seine Existenz, doch daß diese 
nun ein vorzeitiges Ende findet, hat er ganz allein sich selbst zuzuschreiben 
(nunc merito moriere tuo! cape praemia facti, v. 503). Er soll den Lohn für 
seine Tat empfangen und ihr das Leben, das sie ihm zweimal geschenkt hat, 
wiedergeben”- - oder sie mit ihren Brüdern gemeinsam begraben (v. 505)! 


An dieser Stelle erwähnt Althaea zum ersten Mal die Möglichkeit ihres 
eigenen Todes, jedoch zunächst nur für den Fall, daß es ihr, aus welchen 
Gründen auch immer, nicht gelingen sollte, ihre Rache zu vollziehen. Einen 
solchen Verrat an ihrer eigenen Familie würde die prinzipienstrenge Frau sich 
niemals verzeihen — ihr Leben wäre ohne jeden Sinn und Wert. Und doch 
kann sie es nicht tun: ei cupio et nequeo (v. 506). Auf der einen Seite steht 
ihr das Bild der blutüberströmten und zu Tode verwundeten Brüder vor 
Augen (vulnera fratrum/... et lantae caedis imago, v. 506f.) — wieder 
werden die Folgen von Meleagers Tat in betont drastischer Weise herauf- 
beschworen -, auf der anderen Seite die pieras und die an ihre Rolle als 
Mutter (materna nomina, v. 508) geknüpften Erwartungen. Dabei erscheint — 
ähnlich wie bei Medea - die zweite der beiden Alternativen merkwürdig 
blaß, und man ahnt, wie Althaea sich entscheiden wird. Die — wie auch 
immer motivierte — Absicht, Meleager zu töten, ist stärker als ihre Hem- 


532. Anderson (1972) hat auf die Doppeldeutigkeit der Formulierung redde 
animam (ν. 505) hingewiesen (5. 376f.), auf die weiter unten noch näher einzugehen 
sein wird. 
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mungen und ihre Scheu vor der Tat. Denn mehr ist es gar nicht, was ihrer 
Rache entgegensteht: es ist nicht der aktive, emotional verankerte Wille, das 
Leben des Sohnes zu retten, sondern lediglich das Unvermögen, ebendieses 
Leben zu beenden. Der Gedanke an ihre mütterliche Pflicht nimmt ihr den 
Mut zur Tat (animum... frangunt, v. 508). Althaea will das Scheit ins Feuer 
werfen, doch sie kann es nicht. Hier steht nicht Wille gegen Wille,” sondern 
Wille gegen Ohnmacht, Stärke gegen Schwäche. Und aus dieser Schwäche, 
dieser fehlenden Entschlossenheit heraus wird Althaea nachgeben und dies- 
mal zulassen, was sie nach Meleagers Geburt noch verhindert hatte: daß das 
Holzscheit in den Flammen verbrennt. Sie wird es zulassen, weil ihr Instinkt, 
das Leben ihres Kindes um jeden Preis zu schützen, mit den Jahren verblaßt 
und einer Distanz und Entfremdung gewichen ist, die sie nun durch ihre Tat 
glaubt überwinden, überbrücken zu können. 


Und so kann es nicht erstaunen, wenn auf die letzte Zusammenfassung 
ihrer scheinbar ausweglosen Situation dann doch sehr rasch die Entscheidung 
folgt: male vincetis, sed vincite, fratres (v. 509). Wieder versucht Althaea, 
von ihrer persönlichen Verantwortung abzulenken, ja sie fordert die Brüder, 
unmittelbar nachdem sie ihnen ihren Sieg in Aussicht gestellt hat, gewisser- 
maßen dazu auf, die Initiative zu ergreifen: vincite, fratres! 534 Nutzt die 
Schwäche der Mutter aus! Ich werde euch nicht im Wege stehen! Althaea 
täuscht sich selbst darüber hinweg, daß sie es ist, und zwar die Mutter ebenso 
wie die Schwester, die Meleager tötet. Sie scheint zu resignieren, sie scheint 
sich in eine unausweichliche Notwendigkeit zu fügen oder vor einer über- 
mächtigen Verpflichtung zu kapitulieren, und sie knüpft auch eine Bedingung 
an ihre ‘Kapitulation’: wenn es denn schon nicht anders geht, so will doch 
auch ich einen Anspruch haben auf den Frieden, den ich euch nun schenke, 
indem ich auf meine Mutterrolle verzichte (dummodo, quae dedero vobis, 
solacia vosque /ipsa sequar, v. 510f.). Zum zweiten Mal äußert Althaea hier 
den Gedanken an ihren eigenen Tod, und dieser Gedanke gibt ihr Kraft: sie 


933 Wenn dem so wäre, dann würde die oben bereits erwähnte Einschätzung von 
Hehrlein (vgl. oben 5. 169, Anm. 517) zutreffen, wonach beide Möglichkeiten einan- 
der die Waage halten. In diesem Fall gäbe es tatsächlich keine Entscheidung, und 
Althaea hätte vermutlich Selbstmord begehen müssen, ohne zuvor ihre Brüder zu 
rächen. 

535. Bömer (1977) distanziert sich in diesem Zusammenhang deutlich von der 
Auffassung Mendners, der den Vers für korrupt hält und als “Gestammel” bezeichnet: 
“So weit kann unsachliche Kritik gehen” (δ. 158) — unter psychologischen Gesichts- 
punkten ist dieses Gestammel Althaeas seelischer Verfassung natürlich durchaus 
angemessen. 
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wird den Folgen ihrer Entscheidung, den Reaktionen ihres Mannes, ihrer 
Töchter, ihrer Stadt, ihres Volkes — wie sie nach dem Tod Meleagers 
ausführlich geschildert werden (v. 526ff.) — nicht mehr ins Auge blicken 
müssen, denn es gibt auch für sie einen Ausweg, eine Fluchtmöglichkeit. 
Gleichzeitig aber ergibt sich der Selbstmord auch folgerichtig aus ihrer Situa- 
tion: nach dem Verlust ihres Sohnes und ihrer Brüder hat Althaea niemanden 
mehr, für den es sich zu leben lohnt — sie war Mutter des Meleager und 
Schwester des Plexippus und des Toxeus, mehr offenbar nicht. Dieser 
Befund deckt sich auch mit der zu Anfang erwähnten dynastischen, ja gera- 
dezu männlichen Mentalität der Thestiade: die Töchter bleiben gänzlich uner- 
wähnt, der eigene Gatte tritt lediglich als Oberhaupt eines konkurrierenden 
Hauses auf — für Althaea zählen nur die Männer, die von ihrem Blut gewesen 
sind und auf deren Ruhmestaten sie hätte stolz sein können — diese aber hat 
sie alle verloren. 


Mit abgewandtem Gesicht und zitternder Hand” - eine Haltung, die 
sowohl ihre innere Zerrissenheit als auch die Tatsache symbolisiert, daß sie 
glaubt, nicht auf eigene Verantwortung zu handeln — übergibt Althaea das 
Schicksalsholz dem Feuer — und selbst dieses sträubt sich gegen das 
widernatürliche Geschehen, daß eine Mutter ihren eigenen Sohn dem Tod 
preisgibt: nur widerwillig greifen die Flammen nach dem Scheit, das schließ- 
lich unter leisem Aufstöhnen verbrennt (aut dedit aut visus gemitus est ipse 
dedisse / stipes, ut invitus conreptus ab ignibus arsit, v. 513). 


Wenn man Althaeas Gedankengang noch einmal zusammenfassend über- 
blickt,” dann wird deutlich, daß weder das Argument der Rache noch das 
Argument der Mutterliebe für sich alleine stehen oder im ‘Reinzustand’ 
auftreten. Althaeas innerer Kampf läßt sich nicht auf die beiden unanfecht- 
baren Größen schwesterlicher und mütterlicher pietas reduzieren — ohnehin 
ein hypothetischer und abstrakter Fall, in dem es, wie schon erwähnt, gar 
nicht zu einer Entscheidung hätte kommen können. Doch auch von im 
modernen Sinne emotionalen Bindungen wie schwesterlicher oder mütter- 
licher Liebe ist im Grunde nicht die Rede: das eine Mal, als Althaea die 
Innigkeit einer Mutter-Kind-Beziehung heraufbeschwören will, scheitert sie 


δον 5118: ...dextraque aversa trementi / funereum torrem medios coniecit in 
ignes — Ortega (1958) weist zu Recht auf den Gegensatz zu Progne hin (5. 80f.). 

°36 Ortegas (1958) Zusammenstellung der im Monolog formulierten Argumente 
ist hilfreich, aber in ihrer Gewichtung nicht ganz zutreffend: mit der “Erinnerung an 
die Schmerzen der Schwangerschaft” (S. 82) neigt sich die Waagschale bereits zuun- 
gunsten von Meleager. 
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kläglich (v. 499ff.). Meleager erscheint nicht als geliebter Sohn, sondern als 
Heros, auf dessen Heldentaten Althaca gerne stolz wäre, von denen sie aber 
als letzte profitiert, da sie auf dem Konto der Oeniaden ‘verbucht’ werden — 
Grund genug für seine eifersüchtige Mutter, ihn vor ihrem inneren Auge in 
einen aufgeblasenen Schlächter zu verwandeln (494f.). Und auch die Brüder 
erscheinen in einem eher dynastischen Zusammenhang: sie waren die Zukunft 
ihres Vaters Thestius, der nun kinderlos — für ihn ‘zählt’ seine Tochter 
Althaea ebensowenig wie für diese ihre eigenen Töchter — sterben wird 
(orbus, v. 487). 


Dennoch kann Althaeas Konflikt -— wie ja schon seine physischen 
Manifestationen bewiesen haben — nicht als emotionslos bezeichnet werden. 
Familienehre und Familienstolz sind für sie ganz und gar authentische 
Empfindungen, auch wenn sich der moderne Leser damit schwertun mag.” 
Trotzdem ist die Familienehre der Thestiaden — also die Verpflichtung, ihre 
Brüder zu rächen — als Motivation für Althaea offenbar nicht ausreichend, 
denn der Beweggrund der Rache steht in ihrer Argumentation nicht alleine: 
nicht die Trauer über den Tod der Brüder, sondern erst der Name des Mör- 
ders hatte den Rachegedanken überhaupt erst ausgelöst, und auch im weiteren 
Verlauf des Monologes ist es weniger das ganz konkrete Bild der vor ihr 
aufgebahrten Leichen als die im Grunde völlig aus der Luft gegriffene Vor- 
stellung von einem Meleager, der auf dem Thron Calydons sitzt und sich mit 
seinen Taten brüstet (v. 494f.), die Althaeas Zorn immer wieder neue 
Nahrung gibt und sie letztlich in die Lage versetzt, eine Entscheidung zu 
treffen. Nicht der Mord an sich schreit nach Vergeltung, sondern der Ge- 
danke, daß Oeneus und mit ihm ganz Calydon über die auf Kosten der 
Thestiaden begangenen Heldentaten Meleagers jubeln könnten. An diesem 
Jubel könnte Althaea nicht teilhaben: weil sie um ihre Brüder trauert und weil 
Meleager nicht ihre, sondern die Hoffnung seines Vaters und die Hoffnung 
Calydons verkörpert (v. 498). Althaea steht gewissermaßen am Rand und 
sieht zu, wie andere sich mit ihrem Sohn freuen,” wie andere ihrem Sohn 
auf die Schulter klopfen und ihn mit Beschlag belegen — damals wie heute 


>37 Vielleicht rührt daher auch Otis’ (1966) eher distanzierte Einschätzung. Er 
schreibt über Althaea: “we cannot really sympathize with her as either mother or 
sister” (S. 200). 

538 Oeneus ist es, der sich am Sieg des Sohnes erfreut (an felix Oeneus nato 
viciore fruetur, v. 486), und Meleager ist die Hoffnung seines Vaters (spemque 
patris, v. 498) — was er für seine Mutter ist, wird nicht gesagt — 516 hat an dieser 
machtpolitisch motivierten Freude keinen Anteil und bezeichnet die Dynastie, der 
Meleager zumindest nominell angehört, als domus inpia (v. 485). 
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das Schicksal vieler Mütter, doch Althaea ist zu stolz und in ihrem Ehrgeiz 
auch zu sehr auf ihren Sohn fixiert, um es hinzunehmen. Sie kann die Vor- 
stellung nicht ertragen, daß dieser Sohn, den sie dem Mars geboren hat, nun 
von einem einfachen Sterblichen vereinnahmt werden und seine unbedeu- 
tende Dynastie fortführen soll. Althaea will ihren Sohn mit niemandem tei- 
len,” sie will, daß er zu ihr zurückkommt, sie ganz allein will Macht über 
ihn haben. Doch die letzte Macht die ihr bleibt, das letzte Unterpfand ihrer 
enttäuschten Mutterliebe (uteri mala pignora nostri, v. 490) — oder, was bei 
einer Frau wie Althaea dasselbe ist, ihres enttäuschten Mutterstolzes — ist das 
schicksalhafte, das im wahrsten Sinne des Wortes fatale Holzscheit. 


Vor diesem Hintergrund erscheint auch die bisher nur angedeutete Ambi- 
guität einiger Formulierungen in einem anderen Licht: der amor poenae (v. 
450), der Althaea erfüllt, als sie den Namen des Mörders erfährt, ist tatsäch- 
lich ihre mütterliche Liebe, die nun endgültig keinen anderen Ausweg mehr 
weiß als den, Meleager zu bestrafen. Althaeas Liebe zu Meleager äußert sich 
in der Strafe, denn der Sohn ist ihr so fern, daß diese Strafe, dieses nur ihr 
bekannte Geheimnis seines Lebens und seines Sterbens, für sie die einzige 
Möglichkeit zu sein scheint, die verlorengegangene Nähe wiederherzustellen 
und den Sohn zurückzugewinnen. Nur im Tod wird er wieder ihr gehören. In 
ähnlicher Weise meinen auch die uteri mala pignora (v. 490), wie schon 
erwähnt, nicht — oder nicht ausschließlich — den mißratenen Sohn selbst, 
sondern den unheilvollen letzten und äußersten Beweis ihrer Mutterschaft,” 
den Althaea noch vorbringen kann, auch wenn sie Meleager damit töten wird. 
Doch sie zieht den toten dem lebendigen Sohn vor, solange er nur ihr Sohn 
ist. Und aus diesem Zusammenhang erklärt sich schließlich auch, weshalb sie 
Meleager mit Worten, wie sie sonst nur Liebende benützen, dazu auffordert, 
ihr sein Leben zurückzugeben: redde animam (v. 505)!”*' Die Tötung Mele- 
agers ist die letzte Tat einer verzweifelten Mutter, die ihren Sohn schon 
vorher verloren hat. “ἢ 


555 Meleagers Liebe zu Atalanta fügt sich in dieses Schema der wachsenden Ent- 
fremdung zwischen Mutter und Sohn ein, ist jedoch letztlich nicht ausschlaggebend: 
weshalb Meleager Plexippus und Toxeus getötet hat, ist für Althaea eher zweitrangig. 

Ὁ Ortega (1958) deutet die Stelle so, daß Altheas Opfer “das eigene mütterliche 
Wesen als mißlungen enthüllt” (S. 76), was sicherlich ebenso zutrifft: die Tötung 
Meleagers ist im Hinblick auf Althaeas Mutterrolle Scheitern und Erfüllung zugleich. 

>41 Ygl. oben 5. 175, Anm. 532. 

>42 Es hat tatsächlich, wie Loraux (1992) zu bedenken gibt, den Anschein, als 
“gehörten für die Mutter eines männlichen Kindes Mord und Trauer zu ein und 
derselben Logik” (S. 68). 
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Unterdessen wird der ahnungslose Meleager in der Ferne von einem un- 
sichtbaren Feuer ergriffen, das ihn innerlich verzehrt (inscius atque absens 
flamma Meleagros ab illa: uritur et caecis torreri viscera sentit’ ignibus, v. 
515ff.). Der strahlende Held erleidet einen einsamen und wenig heldenhaften 
Tod - Althaeas letzter Schlag gegen ein Heldentum, das nicht das ihrige war. 
Und obwohl Meleager die großen Schmerzen tapfer und mit Würde erträgt, 
bedauert er es doch, ein so unrühmliches Ende zu finden. Wie gerne würde er 
nun mit Ancaeus tauschen, der bei der Jagd auf den Eber ums Leben gekom- 
men ist (Ancaei felicia vulnera dicit, v. 519). Diese Erwähnung des Ancaeus 
ist in zweifacher Hinsicht bedeutsam. Zum einen ist die Art seines Todes — 
die Hauer des Ebers haben ihm die Eingeweide aus dem Leib gerissen (v. 
401f.) — das exakte Gegenbild zu Meleager, der innerlich verbrennt. Zum 
anderen aber scheint diese Ehre, die der sterbende Heros seinem toten Jagd- 
gefährten erweist, Althaeas Bild vom Heldentum ihres Sohnes rückwirkend 
zu bestätigen, denn Ancaeus ist letztlich an seiner eigenen Hybris zugrunde- 
gegangen: er hat seine eigene Kraft überschätzt und die Göttin herausge- 
fordert (v. 391ff.).”* Mit der Erinnerung an den Tod des Ancaeus wird ein 
letztes Mal in denkbar subtiler Weise die zweifelhafte und zwiespältige 
Tapferkeit der calydonischen Jagdgesellschaft heraufbeschworen und damit 
auch die Achtung und Sympathie, die der Leser Meleager für sein stilles 
Sterben zu schenken bereit gewesen wäre, wieder ein wenig relativiert. 


Dennoch ist der einsame Tod des Oeniaden eine ergreifende Szene,’* und 
nicht nur die Würde seiner Haltung, sondern auch die pietas gegenüber seiner 
Familie steht in scharfem Kontrast zu dem zuvor entstandenen Bild des herri- 
schen, anmaßenden und unbeherrschten Jünglings, der im wahrsten Sinne des 
Wortes über Leichen geht. Doch in der Reihe der von ihm herbeigewünsch- 
ten Verwandten” erscheint die Mutter erst ganz zum Schluß: forsitan eı 
matrem (v. 522), ein letzter Hinweis auf das zerrüttete Verhältnis zwischen 


°# Vgl. Anderson (1972), 5. 377. 

°# Vgl. Bömer (1977), 5. 160; daß die “rührende Sterbeszene (...) in Gegenwart 
aller Angehörigen” stattgefunden haben soll, läßt sich m. E. allerdings nicht aufrecht- 
erhalten. Meleager ruft zwar nach dem Vater, den Geschwistern, der Gattin — es ist 
jedoch nicht die Rede davon, daß die betreffenden Personen auch bei ihm sind. 

ΣΝ 520f.: grandaevumque patrem fratresque piasque sorores/cum gemitu 
sociamque tori vocat ore supremo. 

346 «Sie wird nicht ohne Grund und nur unter Vorbehalt an letzter Stelle genannt”, 
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Mutter und Sohn, denn da Meleager zu Beginn der Szene als inscius (v. 515) 
bezeichnet wird, ist davon auszugehen, daß er nichts von dem Holzscheit der 
Parzen gewußt hat und somit auch nicht ahnt, wem er diesen qualvollen und 
sinnlosen Tod zu verdanken hat. 


Schließlich erlischt gemeinsam mit der Flamme und dem Schmerz auch 
Meleagers Leben und verläßt der Geist den Körper mit den letzten Rauch- 
schwaden des zu Asche zerfallenden Scheits (v. 523ff.). Spätestens jetzt ge- 
hört das wenig liebenswerte Bild des eitlen, aufgeblasenen Jünglings der Ver- 
gangenheit an, denn nicht nur seine nächsten Verwandten, sondern seine 
gesamte Vaterstadt versinkt in einer Trauer, die über jeden Zweifel erhaben 
ist (alta iacet Calydon: lugent iuvenesque senesque,  vulgusque proceresque 
gemunt, v. 526f.), und fremde Mütter erweisen dem toten Thronfolger jene 
pietas, die seine eigene Mutter ihm verweigert hatte (scissaeque capillos 
planguntur matres Calydonides Eueninae, v. 527£.). Oeneus will nicht mehr 
weiterleben, Althaea hat sich, offenbar gleich nachdem sie das Scheit den 
Flammen übergeben hatte, das Leben genommen,” und die Schwestern des 
Meleager werden schließlich — mit Ausnahme von Gorge und Deianira — von 
Diana in Vögel verwandelt, weil sie über ihrem Schmerz um den toten 
Bruder alles andere vergessen (533ff.). 


Zusammenfassung 


Auch wenn eine Mutter, die ihren eigenen Sohn tötet, nicht nur dem 
modernen, sondern vermutlich auch dem antiken Leser im letzten immer 
fremd bleiben wird, ist es Ovid dennoch gelungen, der Gestalt der Althaea 
soviel menschliche Schwäche und damit soviel Leben einzuhauchen, daß ein 
Mitleiden und ein Mitempfinden ihrer Tragik in den Bereich des Möglichen 


schreibt Bömer (1977), S. 162, allerdings ohne den von ihm vorausgesetzten Grund 
näher zu erläutern. 

"7 V. 5316: nam de matre manus diri sibi conscia facıi exegit poenas acto per 
viscera ferro. Wieder erscheint hier der Begriff viscera und etabliert nun tatsächlich 
im Tod jene Nähe und Innigkeit der Mutter-Kind-Beziehung, die im Leben geschei- 
tert war: jenes Innerste, das Althaea ihrer Ankündigung gemäß (v. 478) ins Feuer ge- 
worfen hat, das nun in Meleager brennt (v. 516) und das schließlich Althaea in ihrem 
eigenen Leib mit dem Dolch oder mit dem Schwert durchbohrt (v. 532), ist das Band, 
das allen Widrigkeiten zum Trotz Mutter und Sohn noch immer verbindet und sie nun 
in einem zwar nicht gemeinsamen, aber gleichzeitigen Tod vereint. 
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rückt.” Diese Tragik besteht in ihrer gescheiterten Liebe zu ihrem Sohn 
Meleager, der der Obhut seiner Mutter entwachsen ist und seine Heldentaten 
nicht für sie, sondern für die Gesellschaft — das calydonische Herrscherhaus 
und seine Untertanen — vollbringt. Althaea muß ihren Sohn teilen: mit 
Oeneus, mit den Bewohnern von Calydon, mit seinen Freunden und Jagd- 
gefährten, mit Atalanta, in die er sich verliebt, mit seiner Frau und seinen 
Schwestern — und sie selbst, seine Mutter, der er in doppeltem Sinne sein 
Leben verdankt, erscheint in der Reihe der ihm Nahestehenden an letzter 
Position. Als Meleager dann auch noch ihre eigenen Brüder im Streit ermor- 
det, wird der Graben zwischen Mutter und Sohn zu tief, um ihn noch 
überbrücken zu können. Althaea sieht nur mehr eine Möglichkeit, die beson- 
dere Qualität ihrer Beziehung zu Meleager unter Beweis zu stellen und ihren 
Einfluß geltend zu machen: sie hat Macht über sein Leben, und diese Macht 
will sie nun ausüben, und in dieser letzten und äußersten Manifestation ihres 
Mutter-Seins bereitet sie diesem, bereitet sie sich und bereitet sie ihrem Sohn 
ein gewaltsames Ende. 


ἰδ]. Ortega (1958), 5. 83. 
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Die Interpretation der weiblichen Rollenkonflikte der Heroides und der 
Metamorphosen hat Ergebnisse erbracht, die sich bezeichnenderweise nur 
schwer verallgemeinern lassen. Die elegische Heroine Hypermestra versucht 
sich zu einer Heldin von epischem Format zu stilisieren und läßt dabei doch 
immer wieder erkennen, daß sie in Wirklichkeit zwischen der Angst vor 
ihrem Vater und der Liebe zu ihrem Vetter Lynceus hin- und hergerissen ist. 
Weil sie sich diese Liebe aber nicht einzugestehen wagt, bezeichnet sie sie als 
pietas. Ganz anders Medea: sie spricht offen von ihrer Liebe zu Jason,” in 
deren Namen sie sich gegen die überkommenen Werte von rectum, pielas 
und pudor wendet, tatsächlich aber ist es mehr die Sehnsucht nach einem 
ruhmreichen und glanzvollen Leben in Griechenland, die 516 dazu veranlaßt, 
Vater und Heimat zu verraten. Die junge Scylla ist in ihrer schwärmerischen 
Begeisterung für den kriegerischen Helden Minos und in ihrer pubertären 
Radikalität so weit von aller Erwachsenenmoral entfernt, daß sie allenfalls im 
Hinblick auf die Durchführbarkeit ihres Vorhabens Bedenken hegt, Wohl 
und Wehe ihrer Vaterstadt und ihres Vaters dem kretischen Belagerer 
anheimzugeben. Progne geriert sich in einer Geschichte, in der das Tabu zum 
Alibi wird und hinter den Fassaden alles erlaubt scheint, als pflichtbewußte 
Schwester und tötet ihren Sohn mit der Begründung, daß man einem 
Barbaren wie Tereus keine pietas schuldig sei — eine Relativierung, ihrer 
eigenen Mutterrolle, die den vorangegangenen Pervertierungen aller Werte 
und Rollenbegriffe ebenbürtig ist. Und auch Althaea tötet ihr eigenes Kind -- 
weil der Tod der einzige Ort ist, an dem eine Mutter mit ihrem erwachsenen 
Sohn alleine sein kann. 


Was die Thematik des Rollenkonflikts betrifft, steht Ovid mit seinen 
mythologischen Frauengestalten fest auf dem Boden der tragischen und auch 
der epischen Tradition. Orest, Agamemnon, Antigone, Medea -- all diese 
großen Gestalten der attischen Tragödie geraten in die Situation, sich 


°® Anders als Hypermestra kann Medea sich das erlauben, denn sie ist von 
Apollonius Rhodius bereits als Liebende in das Epos eingeführt worden — vgl. 
Offermann (1968), S. 20 -- und erregt mit dieser Rolle keinen Anstoß mehr in der 
epischen Welt, daran wird deutlich, daß Ovid stets nicht nur die sozialen, sondern 
auch die literarischen Rollenerwartungen vor Augen hat. In ähnlicher Weise kann 
man sagen, daß Progne die euripideische Medea ‘spielt’, vgl. Larmour (1990), δ. 132 
mit Anm. 8. 
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zwischen zwei einander widersprechenden Verpflichtungen entscheiden zu 
müssen. Doch auch wenn sich von Sophokles über Aischylos hin zu 
Eunipides eine Entwicklung abzeichnet, in deren Verlauf der Konflikt immer 
weiter ins Innere der Personen verlegt wird” und die normativen Bezugs- 
systeme an Eindeutigkeit und Einheitlichkeit verlieren,”' läßt sich doch im 
Unterschied zu Ovid eines festhalten: in der attischen Tragödie geschieht 
normative Auseinandersetzung, gemeinsame Normfindung, ja man könnte 
sagen, die Tragödie ist selbst ein normfindender Prozeß’. Das aber setzt 
voraus, daß die Protagonisten ihre Motive und Absichten gegenüber der in 
Gestalt des Chores stets anwesenden Polis-Gemeinschaft offenlegen und ge- 
wissermaßen zur Diskussion stellen. 


In diesem Punkt bringt der Rollenkonflikt, wie Ovid ihn zunächst in den 
Heroides und dann auch in den Metamorphosen literarisch gestaltet,’ eine 
einschneidende Veränderung mit sich. Anders als Apollonius Rhodius oder 
auch Vergil ist nun nicht mehr die Liebe Thema der epischen Dichtung, son- 
dern das Epos Thema der Liebesdichtung. Damit verändern sich die Krite- 


550 Folgerichtig ist der Konflikt der euripideischen Medea auch der erste, der sich 
in einem wirklichen Entscheidungsmonolog Bahn bricht, vgl. Wolfgang Schadewaldt. 
Monolog und Selbstgespräch. Berlin 1926, 5. 191ff. Auch bei Ovid drängt die Kon- 
fliktsituation die Frauen zur Selbstäußerung: Medea, Scylla und Althaea halten Mo- 
nologe, Hypermestra verbindet im Prozeß des Briefschreibens monologische und dia- 
logische Elemente, und ebenso läßt sich Prognes kurze Äußerung, auch wenn die An- 
wesenheit von Itys und Philomela dem eigentlich widersprechen, als monologisch 
charakterisieren. 

°°I Vgl. Schadewaldt (1926), pass. und Christina Peplinski. Normatives und 
normwidriges Verhalten bei Aischylos, Sophokles und Euripides, dargestellt an aus- 
gewählten Dramen. Erlangen und Jena 1994, pass. 

752 Peplinski (1994) bezeichnet die für die griechischen Dramen konstitutiven 
Konfliktsituationen als “Anlaß einer umfassenden und kritischen Prüfung und Neu- 
festlegung der Gültigkeit von Normen” (S. 1). 

°°9 Daß Ovid den Rollenkonflikt bewußt hat gestalten wollen, kann nicht bezwei- 
felt werden, denn er weist durch pointierte Formulierungen wie femina sum et virgo 
(her. XTV 55) oder pugnat materque sororque (met. VII 463) immer wieder auf das 
Dilemma seiner Heroinen hin. Alle hier untersuchten Frauen gelangen übrigens durch 
äußere Ereignisse in die Konfliktsituation: bei Hypermestra ist es der Befehl des 
Vaters und die von ihm ‘organisierte’ Hochzeitsnacht, bei Scylla und Medea die An- 
kunft eines Fremden, bei Althaea die Ermordung ihrer Brüder durch Meleager, bei 
Progne die Vergewaltigung ihrer Schwester durch Tereus. Andererseits scheint dieser 
von außen hergestellten Konfliktsituation in der Regel eine latente Unzufriedenheit 
voranzugehen -- Scyllas unbestimmte Sehnsucht, Althaeas Eifersucht etc. 
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rien, denn die episch-heroischen Strukturen verlieren ihre Funktion als nicht 
hinterfragtes und selbstverständliches normatives Bezugssystem. Die Folge 
aber ist keine offene Auseinandersetzung, kein Schlag ins Gesicht der 
Heldenethik wie in der euripideischen Medea, sondern ein Versteckspiel 
hinter den Fassaden: für die ovidischen Heroinen ist die epische Gesell- 
schaftsordnung kein System, das in der Auseinandersetzung verändert werden 
kann, sondern ein geradezu feindliches Gegenüber, das es zu überlisten gilt — 
eine Verhaltensweise, die die Frauen der ‘epischen’ Metamorphosen ebenso 
an den Tag legen wie die elegische Hypermestra. Ihnen allen gemeinsam ist 
der Versuch, die jeweilige normative Instanz — die meist als irgendwie prä- 
sent empfunden wird — und nicht selten auch sich selbst zu täuschen und die 
von ihnen verlangten Tugenden, etwa die allgegenwärtige pietas, so zu 
verbiegen, daß sie ihren eigenen Intentionen als Maske dienen.” Das Resul- 
tat ist eine Aushöhlung und Relativierung des normativen Systems, durch die 
zuweilen beängstigende Freiräume entstehen. 


Auf diese Weise werden innerhalb der festgefügten Rollenstrukturen 
individuelle Leidenschaften und Verhaltensweisen sichtbar, die den ovidi- 
schen Frauen ein ganz und gar eigenes und unkonventionelles Gepräge 
geben. Hypermestra ist keine zweite Antigone, die sich den Befehlen ihres 
Vaters aus Gründen der Menschlichkeit widersetzt — bei Ovid hat sich die 
virgo pia schlichtweg verliebt. Medea wiederum spielt die Rolle der vom 
Liebes-furor Überwältigten, ist aber tatsächlich von der Aussicht auf Ruhm 
und Ehre in Griechenland mindestens ebenso überwältigt, und die Kategorien 
ihres töchterlichen Pflichtbewußtseins, die ihr sehr wohl bewußt sind, ent- 
puppen sich letztlich als leere Worthülsen. Scylla durchleidet keinen schwe- 
ren Konflikt zwischen ihrer Liebe und ihren töchterlichen Pflichten, sie ist 
aber auch kein Scheusal, sondern — sieht man einmal von den besonderen, 
gewissermaßen existentiellen Umständen des Mythos ab — ein ganz normaler 
Teenager: ein Mädchen, das sehnsüchtig auf seinen Traumprinzen wartet und 
das, als er dann endlich erscheint, alles daran setzt, ihn für sich zu gewinnen. 
Und als ihr das nicht gelingt, wächst sie mit ihrem temperamentvollen Zor- 
nesausbruch auch über das in der Ciris vorgegebene Klischee der elegisch 
Klagenden hinaus. In Progne, Philomela und Tereus bricht die zerstörerische 
Gewalt der hinter den Fassaden der Gesellschaft nur notdürftig verborgenen 


°54 Scylia bildet zwar insofern eine Ausnahme, als sie ihre eigenen Intentionen 
nicht maskiert, doch die Relativierung der Werte und Normen ist bei ihr ebenso gege- 
ben: die Leichtigkeit, mit der sie ihren Vater als moralische Instanz entmachtet und 
Minos an seine Stelle setzt, macht deutlich, daß die Normen nicht per se bestehen, 
sondern von Personen abhängig gemacht werden. 
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Leidenschaften hervor: hier wird die Rolle zur lügnerischen Farce, der 
Mensch entpuppt sich als wildes Raubtier, das mit seinem schwachen zivili- 
sierten Selbst kurzen Prozeß macht, und Progne ist in ihrem Rachedurst viel 
zu entmenschlicht, um noch in den miteinander streitenden Kategorien von 
Mutter und Schwester begriffen zu werden. Althaea schließlich ist vielleicht 
unter den fünf Frauen diejenige, die noch am ehesten dem alten Modell des 
tragischen Konflikts entspricht — doch auch hier werden bei näherem 
Hinsehen Modifikationen sichtbar, denn es ist nicht die Mutter einerseits und 
die Schwester andererseits, die miteinander im Streit liegen: die Mutter selbst 
ist innerlich zerrissen von dem Instinkt, das Leben des eigenen Kindes um 
jeden Preis zu beschützen, und dem Wunsch, ebendieses Kind mit nieman- 
dem teilen zu müssen. 


Damit ist die theatralische Größe dieser mythologischen Frauen einer 
menschlichen Schwäche gewichen, die es auch dem modemen Leser, sofern 
er nicht selbst in den überkommenen Rollendefinitionen gefangen ist, ermög- 
licht, für diese antiken Heroinen so etwas wie Sympathie zu empfinden. In 
der stereotypen Situation des Rollenkonflikts entwickelt sich Unberechen- 
bares, Unerwartetes, individuell Menschliches. 2000 Jahre vor Brecht”” 
spielen die ovidischen Frauen ihre Rolle in einer Weise, die erkennen läßt, 
daß es eben nur ein Spiel ist, daß sie eine Maske tragen — und hinter dieser 
Maske verbirgt sich kein Individualismus, der seinerseits wieder zum abstrak- 
ten Prinzip gemacht werden könnte, sondern eine je einzigartige, unverwech- 
selbare Individualität. Diese Individualität, die Ovid innerhalb der erstarrten 
Formen zum Leben erweckt — und auch das ist eine Metamorphose — macht 
deutlich, daß der Einzelne sich nicht mehr selbstverständlich in die überkom- 
menen Strukturen integriert und diese daher hinterfragt werden müssen. 
Damit hat Ovid in seiner Darstellung des weiblichen Rollenkonflikts den Ort 
des Individuums in der literarischen und sozialen Rolle problematisiert, und 


“55 Was bei Brecht als Verfremdungseffekt bezeichnet wird, ähnelt in manchen 
Zügen dem für Ovid ja bereits in vielfacher Hinsicht festgestellten Spiel mit der 
Tradition: “Darunter ist im Anschluß an die russischen Formalisten, Brecht u. a. die 
These zu verstehen, nach der literarische Texte durch Abweichung von einer automa- 
tisierten Folie konstituiert würden. Dabei kann als automatisierte Folie (...) auch ein 
bereits existierender literarischer Diskurs dienen.”, so die Definition von Jürgen Link. 
In: Helmut Brackert / Jörn Stückrath (Hrsg.). Literaturwissenschaft. Ein Grundkurs. 
Reinbek bei Hamburg 1992, 5. 25. Bei Ovid geht es allerdings nicht grundsätzlich 
darum, eine Identifikation mit den betreffenden Figuren zu verhindern — sie wird im 
Gegenteil häufig erleichtert, weil seine entmythologisierten Personen menschlicher 
und alltäglicher sind als ihre tragischen oder epischen Vorbilder. 
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es stellt sich die Frage, ob dieser Befund auch für andere Passagen der ovidi- 
schen Dichtung Gültigkeit beanspruchen darf. 
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